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Fonte: Arquivo pessoal
Temos que construir uma nova profissionalidade docente e que 
esteja também baseada numa forte pessoalidade. Na educação 
não é possível separar a dimensão da profissionalidade da 
dimensão da pessoalidade e isso implica um compromisso 
pessoal, de valores, do ponto de vista da profissão. É nesse 
sentido que julgo que nós podemos e devemos caminhar no 
sentido de celebrar um novo contrato educativo com a sociedade, 
que passa também pela reformulação da profissão. Pois com 
certeza não haverá sociedade do conhecimento sem escolas 
e sem professores. Não haverá futuro melhor sem a presença 
forte dos professores e da nossa profissão.
  
Antônio Nóvoa
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RESUMO
O presente estudo teve como foco desenvolver uma estrutura pedagógica para o ensino das 
Artes Visuais, aplicado à Educação Profissional, sob a perspectiva do campo de estudo da 
Cultura Visual como ponto de partida para reflexões, problematizações e (re)significações 
do ensino da arte  nesta modalidade. O objetivo da investigação foi agenciar, descrever e 
analisar o processo de construção das ações e artefatos estéticos elaborados pelos alunos, 
relacionando-os com os principais desafios e às alternativas contemporâneas propostas para 
o ensino aprendizagem das Artes Visuais. Diante desta perspectiva, o mote do estudo foi tecer 
narrativas do processo de compreensão e representação visual que ficaram plasmadas nas 
produções dos estudantes a partir dos debates, discussões e reflexões acerca do conhecimento 
adquirido durante todo o processo como possibilidade para o ensino aprendizagem no espaço 
escolar. A intervenção educativa foi realizada no Instituto Federal de Educação, Ciência 
e Tecnologia da Bahia- IFBA, com estudantes da série inicial dos cursos de Automação 
Industrial, Edificações, Eletrotécnica, Geologia, Mecânica Química, Saneamento e Turismo 
entre 2012 e 2015.
Palavras-chave: Ensino/Aprendizagem; Artes Visuais; Cultura Visual; Educação Profissional. 
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ABSTRACT
This study focuses on developing a pedagogical structure for teaching visual arts, applied 
to professional education from the perspective of Visual Culture as a starting point for 
reflections, criticism and the resignification of art education in this area. The aim of the 
research was to describe and analyze the creative process behind the aesthetic artifacts and 
actions carried out by students and relate this to the main challenges and contemporary 
possibilities for the teaching of visual arts. In our study, we deciphered the narratives present 
in the thought and visual representation processes embedded in the student productions and 
revealed in the debates, discussions and reflections of the students about the knowledge they 
had acquired during the artistic process. We recommend this approach as an opportunity for 
teaching and learning visual arts at school. Our educational research was carried out between 
2012 and 2015 at the Federal Institute of Education, Science and Technology of Bahia (IFBA) 
with students of the initial series of Industrial Automation, Building, Chemistry, Electrical, 
Geology, Mechanics and Tourism courses.
Key Words: Teaching/learning; Visual Arts; Visual culture; Professional education. 
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11.TECENDO O OLHAR INVESTIGATIVO
Ninguém começa a ser educador numa certa 
terça-feira às quatro horas da tarde. 
Ninguém nasce educador ou marcado para ser educador. 
A gente se faz educador, a gente 
se forma como educador, permanentemente, na 
prática e na reflexão sobre a prática. 
Paulo Freire
 
Paulo Freire defende a ideia de que “quando vivemos a autenticidade exigida pela prática 
de ensinar-aprender, participamos de uma experiência total, diretiva, política, ideológica, 
gnosiológica, pedagógica, estética e ética, em que a boniteza deve achar-se de mãos dadas 
com a decência e a seriedade” (FREIRE, 1996: 26).
Como professora/pesquisadora, encaro a sala de aula de um lugar, ao mesmo tempo de 
imersão, de distanciamento e de extraposição. É desse lugar que algumas questões me têm 
perseguido: o que vem a ser uma professora?  Para ser mais específica: o que é ser uma 
professora de artes? Como se é professora de artes? E por que se é professora de artes? O 
que é Arte? Para que serve?  
Quando me refiro ao que é ser uma professora, não estou fazendo referência a uma identidade 
que o indivíduo constrói, assume ou incorpora, mas, de outro modo, como produto de si. 
Como uma marca que se produz no sujeito, como bem afirma o professor Paulo Freire 
(1995) na epígrafe deste texto. A incessante busca pela formação, pela capacitação, é uma 
busca que caminha no sentido de procurar modos de apropriação e ativação dessa marca em 
consonância com as singularidades do sujeito.
Porém, o que procuro, ao pensar o que é ser professor de arte, não é instituir programas 
formalizados, tampouco elencar conteúdos ou definir uma “linguagem”, e sim produzir a 
amostragem das variadas maneiras pelas quais é possível tratar uma matéria. Com isso, 
inventamos e aprendemos modos de ensino e de aprendizagens para “construir, explorar 
e avançar na compreensão de como aprendemos a ser com aquilo que vemos e pelo qual 
somos vistos” (HERNÁNDEZ, 2011: 32).
2Procuro seguir o professor que constrói seus caminhos e eventos significativos, sabendo 
que neles operam crises e transformações, devido aos desejos que movem suas buscas, às 
descobertas de novos interesses e gostos, muitos dos quais inusitados, e pela superação de 
gostos e interesses que perdem seu vigor no embate com a experiência. Para mim, tudo 
isso é viver significadamente. No dizer de Freire (2011), a conscientização só pode existir 
na práxis, ou seja, no ato de ação-reflexão, constituindo dialeticamente a forma de agir na 
transformação do mundo. Logo, a conscientização tem por base a relação consciência-
mundo.
Sempre fui e continuo uma professora otimista e entusiasmada. Tenho paixão pelo que faço! 
Afinal, são mais de 40 anos em sala de aula, vivendo e sempre aprendendo com meus alunos.
As primeiras classes em que trabalhei foram na rede privada de ensino, quando ainda era 
estudante na Escola de Belas Artes da Universidade Federal da Bahia (UFBA). Dois anos 
antes de concluir o curso, comecei a lecionar em escolas da rede estadual. Foi aí que me 
deparei com turmas numerosas de alunos de todas as séries do ensino fundamental. Confesso 
que foi um grande desafio, pois eram estudantes das mais diversas idades e de diferentes 
níveis sociais.
Esse período se transformou numa experiência ímpar de 25 anos, com encontros recheados 
de dúvidas e incertezas de como e o quê trabalhar em sala de aula. Entretanto, penso que 
as incertezas me fizeram bem, porque sempre me fizeram acreditar que verdades absolutas 
nunca existiram. Do Estado me aposentei, mas não das inquietudes de professora, uma vez 
que, logo depois, parti para encarar um concurso público para trabalhar no Centro Federal 
de Educação Tecnológica - CEFET. Assim, é com jovens estudantes do ensino profissional, 
com idades entre 14 e 20 anos, que eu convivo há 24 anos.
Quando comecei a trabalhar como professora de Artes Visuais no CEFET, atualmente 
Instituto Federal de Educação, Ciência e Tecnologia da Bahia - IFBA, em 1992, senti a 
necessidade de modificar o modo de abordar os conteúdos da linguagem visual, por se tratar 
de alunos das mais diversas áreas profissionalizantes, diferentes daqueles com os quais 
estava acostumada a trabalhar.
Com isso, aprendi a acolher e, em certa medida, reverter um tipo de expectativa recorrente 
em alguns alunos que não esperavam encontrar uma disciplina de Arte no currículo. Os 
questionamentos foram e ainda são diversos: “Imagine! Estudar Arte em uma escola de 
ensino técnico? Para quê? Como se não bastasse Matemática, Física, Química e Biologia, 
Arte também?” “Afinal, estudar Arte para quê?” “Arte? Para que serve?” Com o tempo, 
comecei a responder a essas questões não só com palavras, mas também por meio do 
3desenvolvimento de atividades que iam envolvendo a atenção desses alunos, promovendo 
visitas aos museus e galerias, apresentando obras e artistas, proporcionando espaços para a 
criação de trabalhos práticos e despertando seus interesses estéticos.
No movimento de tentar preencher lacunas, optei por utilizar, em sala de aula, o 
encaminhamento didático usado pela artista plástica, educadora e humanista, Fayga Ostrower, 
explicitado no seu livro Universo da Arte (1986), no qual a autora relata as experiências 
vividas quando ministrou aulas de arte para operários de uma fábrica.
Na referida obra, cada explicação teórica dos princípios básicos da linguagem visual e 
de leitura crítica dos movimentos artísticos é acompanhada de análises de obras de arte, 
com dados sobre os artistas e as épocas abordadas. Trata-se de um trabalho voltado para os 
fundamentos da linguagem visual, apresentando reflexões importantes para orientar leituras 
de obras de arte e sobre as relações compositivas da visualidade.
Consequentemente, nas minhas aulas, passei a abordar os estilos e movimentos artísticos, 
além da leitura e apreciação de obras, usando um farto material visual. Nesse contexto, os 
alunos, além de pesquisarem sobre um determinado artista ou movimento, apresentavam-
se em seminários, mostrando imagens e debatendo sobre temas escolhidos. Além disso, a 
culminância da disciplina era uma visita guiada a um museu de arte.
Apesar de Ostrower (1986) centrar suas reflexões no período da Arte Moderna, as idas 
aos museus e galerias me deixaram instigada a estudar/entender/aprender/discutir a arte 
contemporânea no seu fazer e nos conceitos que irradia, nos seus processos e nas suas 
possíveis interpretações, contemplando rupturas e também as descontinuidades.
Importa informar também que um ponto observado entre os estudantes ingressantes 
na educação profissional é que estes trazem do ensino fundamental conceitos soltos, 
fragmentados e desconectados dos significados de conteúdos da arte em geral e das artes 
visuais em particular. Grande parte desses alunos nunca visitou um museu de arte e muito 
menos tentou entender o universo da arte contemporânea.
Ademais, esses estudantes chegam à Instituição com uma expectativa pragmática do ensino 
profissional, completamente desvinculada da formação integral, e com a visão voltada 
unicamente para a sua integração no mercado de trabalho. Neste sentido, não percebem a 
importância da presença do ensino das artes no currículo de seus cursos.
Se isso acontece, concordo com Aguirre (2009), é porque a escola, apesar de conformar uma 
parte muito importante da vida cotidiana dos jovens do nosso entorno social, permanece 
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conexão entre os materiais curriculares e os repertórios estéticos juvenis. Em razão dessa 
base ser completamente deficitária ou nula, os produtos da cultura e das artes visuais perdem 
a possibilidade de ser uma ferramenta relevante para a experiência vital desses jovens.
Em dezembro de 2012, recebi do Instituto Arte na Escola, em São Paulo, o XIII Prêmio Arte 
na Escola, na categoria “Ensino Médio”1, pelos projetos apresentados pelos meus alunos 
em resposta aos estímulos e às provocações realizadas em nossos encontros em aulas. Em 
uma entrevista sobre este trabalho, declarei que o prêmio poderia significar um incentivo 
para enfrentar um doutoramento e, quem sabe, uma oportunidade para tentar sistematizar 
algumas ações trabalhadas em sala de aula.
Na verdade, estava referindo-me à promessa feita a mim mesma sobre o desejo, a vontade de 
descrever, analisar e interpretar os trabalhos criados pelos estudantes em respostas às ações 
desenvolvidas nas aulas. A partir de então, não apenas o anteprojeto começou a se delinear 
como a minha postura crítica ante o ensino-aprendizagem da arte, também começou a se 
modificar e, ao que me parece, este é um processo que não tem fim.
Na eterna inquietação e necessidade de (re)pensar minha experiência pessoal em sala de 
aula, que constitui o processo de desenvolvimento deste estudo, repenso também minha 
própria prática e abro espaço para influenciar ou, quem sabe, contribuir para as práticas de 
outros docentes: criar, ensinar e pesquisar como formas de interpretar o mundo e transformá-
lo, de maneira crítica, em ações.
A cada início do ano letivo, sempre me pergunto: qual será o papel do professor de artes na 
sociedade? Como eu posso melhorar a minha atuação em sala de aula para que meus alunos 
compreendam o significado do conhecimento da arte sem descartar o que está previsto 
no programa curricular? O que já sabem? O que querem saber? Como aliar conteúdos e 
significados das Artes Visuais à relevância de adquirir leituras críticas ante a visualidade na 
contemporaneidade?
Quando penso na importância do conhecimento da arte pelos estudantes, me reporto às 
artes como forma de simbolização, cuja especificidade não deriva de suas características 
estéticas, mas da articulação com outros sistemas simbólicos no seio de cada contexto 
cultural. Como sugere Aguirre, a arte e sua história “deve ser vista como uma sucessão de 
1  O Instituto Arte na Escola é uma associação civil sem fins lucrativos que, desde 1989, qualifica, incentiva e reconhece o ensino 
da arte, por meio da formação continuada de professores da Educação Básica. Tem como premissa que a Arte, enquanto objeto do 
saber, desenvolve nos alunos habilidades perceptivas, capacidade reflexiva e incentiva a formação de uma consciência crítica, não 
se limitando à auto-expressão e à criatividade.
5jogos metafóricos que aparecem e desaparecem em função de contingências históricas e 
culturais” (2009: 169).
Na compreensão do indivíduo como sujeito histórico e os meios de expressão visuais como 
lugares de significações, identificações e subjetivações, o problema da pesquisa configurou-se 
na seguinte questão: Como propor conteúdos/ações em artes visuais que levassem em conta 
os saberes que os alunos trazem do ensino fundamental, situando-os em contexto histórico-
social, a fim de capacitar esses estudantes para agirem e transformarem e não apenas para 
atuarem e/ou reproduzirem os conhecimentos que adquiriram?
É inegável que o campo da arte, ao longo dos últimos anos, vem alterando sua cartografia 
e ampliando seu território. Por isso, um postulado que redimensionou o pensar e o fazer no 
universo da arte foi desvelar conceitos filosóficos que, indubitavelmente, contribuíram para 
as novas emergências do presente. 
Foi daí que outra questão surgiu: em quais bases teóricas seria possível elaborar um projeto 
pedagógico para o ensino das artes visuais, em uma perspectiva crítica, pós-estruturalista, 
que atendesse ao processo formativo dos estudantes da educação profissional do IFBA? 
Quais caminhos trilhar?
Em meio a essas indagações, encontro nos estudos da cultura visual um campo de estudo 
transdisciplinar ou adisciplinar, como denomina Hernandez (2011), ao indagar sobre as 
práticas culturais do olhar e os efeitos desse olhar sobre quem vê imagens e artefatos do 
passado e do presente que dão conta de como vemos e somos vistos por estes objetos. Trata-
se de uma condição cultural que, especialmente na época atual, está marcada por nossa 
relação com as tecnologias da aprendizagem e comunicação que afeta, como sabemos, a nós 
mesmos e ao mundo.
Nesse aspecto, Aguirre (2011) afirma que a virada cultural permitiu aproximar as artes da 
vida real, propiciando a intervenção educativa em todas as ordens da prática estética. Por 
outro lado, possibilitou desvelar que a proliferação de imagens e regimes da visualidade 
contribuem para a criação ideológica e identitária, o que é importante e necessário em uma 
visão emancipadora e política da educação.
Pensar em ações para a educação artística implica, então, o estudo das perspectivas obtidas 
dentro do conturbado campo de experiências daquilo que se concebe como teorias, práticas, 
fruição, processos criativos e com os conceitos que interagem com a amplitude de suas 
definições, não só o belo, a estética, a técnica, a materialidade, o sensível, a percepção, a 
criação, mas, sobretudo, com provocações para rupturas nas configurações dos espaços e 
6tempos do ver, do dizer e do pensar/agir. Logo, concordo com Frange quando diz que “a Arte 
nos espaços formais ou informais de educação é um conhecimento em pesquisa-ação; são 
possibilidades de vir-a-ser” (1995: 224).
As questões iniciais da investigação foram desdobradas em outras que definiram seus 
procedimentos, a considerar: indagar quais os saberes em artes visuais os estudantes trazem 
do ensino fundamental e quais desses saberes esses discentes consideram relevantes; planejar 
ações teórico-práticas em arte que supere a histórica dicotomia entre arte/vida presente ainda 
hoje no contexto da escola, de modo a permitir o  aluno exercer seu empoderamento de forma 
sensível e crítico no processo de aprendizagem da arte, situando o conhecimento produzido 
pelo estudante em dinâmica contextual; assegurar as inter-relações entre arte, contexto 
cultural e tecnologia no projeto pedagógico; examinar a viabilidade de aproveitamento 
das potencialidades do contexto do ensino técnico profissional como dispositivos que não 
dicotomizem teoria e prática; agenciar, descrever, analisar o processo de construção de ações 
e objetos estéticos elaborados pelos estudantes, relacionando-os com os principais desafios 
e alternativas contemporâneas propostas para o ensino-aprendizagem das artes visuais, 
durante os encontros em sala aula e fora dela (na cidade, em museus e em galerias). Por fim, 
investigar e analisar os dispositivos metodológicos que assegurassem na prática do ensino 
das artes visuais, junto aos estudantes da escola de educação profissional, as inter-relações 
entre arte, cultura e tecnologia.
Diante dos objetivos acima descritos, o objeto dessa investigação volta-se para o 
agenciamento, a descrição e análise dos artefatos criados/produzidos pelos estudantes, 
como culminância das intervenções teórico-práticas produzidas durante as aulas. Os 
artefatos, aqui apresentados, estão acompanhados de narrativas e avaliações dos estudantes 
sobre a realização e os significados das ações e dos processos trabalhados durante nossos 
encontros.
Compreendo que o ensino-aprendizagem da arte no currículo da educação profissional – 
ao elaborar um pensamento impulsionado pela cultura visual, pela (des)educação do olhar 
e a experiência estética com foco na arte contemporânea, que se desdobra em processos 
criativos –, não acaba necessariamente em um objeto artístico e sim pressupõe a construção 
de um pensamento visual que pode ser subjetivado em meio às questões que permeiam a 
cultura  contemporânea.
Colocando as atividades práticas criadas/realizadas pelos estudantes em sala de aula como 
mote da investigação, necessário se fez compreendê-las e interpretá-las em suas vinculações 
com a cultura visual, a educação do olhar, a experiência estética e os processos criativos 
dentro de uma determinada prática social, sem esquecer de associar à performance da 
7professora como  mediadora dos jogos de afetos, das sensibilidades, das criações e escolhas 
estéticas desses alunos como elementos também importantes a serem somados aos outros 
aspectos destacados como relevantes na atualização do ensino das artes visuais.
A partir desses procedimentos, refletir sobre eixos geradores que entrecruzassem temáticas 
com imagens e sobre imagens para a construção do olhar, em meio a discussões sobre as 
produções artísticas e sua história, as imagens espalhadas pela cidade e ao curso dos grupos de 
estudantes, tornou-se relevante para a construção de um pensamento visual articulado entre a 
esfera da compreensão e da reflexão para a produção de artefatos no processo educativo em 
artes visuais na educação profissional.
A atitude de professora mediadora, professora de artes visuais, também apontou um propósito 
complementar para este trabalho: investigar o que dizem e o que sugerem estudiosos, 
pesquisadores da teoria crítica pós-estruturalista, do que vem a ser, idealisticamente, uma 
boa professora, ou melhor, o que é, como se é e porque se é professor de artes entre outras 
questões.
Por consequência, torna-se evidente que o desenvolvimento desta tese prende-se, 
fundamentalmente, à minha experiência como professora de arte, docente de artes visuais. 
Só neste contexto faz sentido o desenvolvimento de um trabalho com estas características 
que resultam da minha própria prática docente. Tal como Freire (1996), acredito que ensinar 
exige a convicção de que a mudança é possível, exige rigorosidade metódica, pesquisa, 
estética e ética, demanda saber escutar, requer que o professor esteja comprometido e que 
reconheça que a educação é, antes de tudo, ideológica.
Após a apresentação do tema, justificativa, motivações, questões, o problema e os objetivos, 
segue abaixo a descrição dos capítulos e os assuntos tratados em cada um deles. 
No capítulo dois, apresento um olhar sobre o percurso metodológico da pesquisa, objeto 
desse texto de abordagem qualitativa, configurando-se em um estudo de caso em uma 
pesquisa-ação, dando visibilidade aos conceitos da bricolagem e à arte relacional para leitura 
e análise dos dados. Abordo ainda o contexto institucional, o perfil dos participantes e as 
características do ensino de arte no IFBA, Campus de Salvador.
O capítulo três trata do fundamento teórico da tese, da importância da educação do olhar na 
escola de educação profissional, permeada pela cultura visual. Em seguida, dá-se atenção à 
relevância da experiência estética na arte/educação, acompanhada da uma abordagem sobre 
a criatividade e os processos criativos, o que problematiza a produção de sentido na arte 
contemporânea.
8No capítulo quatro estão apresentados os trabalhos práticos desenvolvidos pelos alunos, 
como dados coletados, apoiados pela estética relacional (BOURRIAUD, 2009), permeados 
pelas experiências estéticas dos discentes na interação com a arte contemporânea, que foram 
vivenciadas em saídas pedagógicas e expostas no espaço escolar.
O desfecho da investigação, com as conclusões ainda que provisórias, possui também, em 
sua estrutura, a apresentação das referências utilizadas e no apêndice consta a autorização 
dos alunos em cessão de uso do nome e das imagens.
92. UM OLHAR SOBRE OS PERCURSOS
Disse Amiel  que uma paisagem é um estado de alma, mas a 
frase é uma felicidade frouxa de sonhador débil. Desde que a paisagem é
 paisagem, deixa de ser um estado da alma. 
Objectivar é criar, e ninguém diz que um poema feito é um estado 
de estar pensando em fazê-lo. Ver é talvez sonhar, mas se lhe 
chamamos ver em vez de lhe chamarmos sonhar, é que 
distinguimos sonhar de ver. 
[...] Mais certo era dizer que um estado da alma é 
uma paisagem; haveria 
na frase a vantagem de não conter a mentira de uma 
teoria, mas tão-somente a verdade de uma metáfora.
                                                                         
Fernando Pessoa
  
Tradicionalmente, a pesquisa em educação sempre foi conduzida com a finalidade de se 
chegar ao conhecimento mediante a aplicação de mecanismos de controle e fiabilidade, mas 
Corazza, pondera ao afirmar que uma prática de pesquisa é implicada em nossa própria 
vida, de “como entramos no jogo de saberes e como nos relacionamos com o poder. Por 
isso, não escolhemos, de um arsenal de métodos, aquele que melhor nos atende, mas somos 
‘escolhidos(as)”. (CORAZZA, 2002: 124). Para quê? Ora, minimamente para que, ao modo 
de Nietzsche, esta escrita funcione como uma flecha, que um pensador atira no vazio, para 
que o outro a recolha e, possa, por sua vez, também enviar a sua agora, em outra direção. 
Para este capítulo apresento os pressupostos metodológicos que me escolheram e por mim 
escolhidos, o delineamento do contexto pesquisado, o perfil dos participantes, os planos e 
ações e por fim a operacionalização da pesquisa.
Assim, pode-se dizer que a operacionalização da investigação pautou-se em 
multirreferencialidade, enquanto práxis de investigação, que é mais do que uma posição 
metodológica, é uma posição epistemológica. Dessa forma foi realizado um estudo de caso, 
com abordagem qualitativa, por possibilitar melhor apreensão da multiplicidade dos sentidos, 
por ajudar na compreensão de mundo dos sujeitos e entender os acontecimentos, segundo 
as perspectivas dos participantes, colaborando para situar a interpretação dos fenômenos 
estudados, estes viabilizados por uma pesquisa-ação.
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Especificamente para este trabalho, foi adotado o conceito de pesquisa–ação 
educacional, de David Tripp (2005), para o qual, esta é principalmente uma estratégia 
para o desenvolvimento do professor/pesquisador de modo que este possa utilizar suas 
investigações para aprimorar seu ensino e, em decorrência, o aprendizado de seus alunos; 
ou seja, se desenvolve quando o pesquisador busca efetuar transformações em sua própria 
prática. Com essa visão, o professor/pesquisador deve ter a preocupação em pensar o 
ensino e a aprendizagem dentro de um contexto cultural amplo, não se restringindo ao que 
se passa no âmbito da escola, mas sim relacionar o que é aprendido dentro e fora dela.
Fica claro que neste tipo de pesquisa é de fundamental importância considerar a voz dos 
sujeitos, suas perspectivas, seus sentidos, não apenas para registro e posterior interpretação 
do pesquisador: as vozes dos sujeitos farão parte da tessitura da metodologia da investigação.
Foram utilizados como aporte teórico para a reflexão dos dados coletados e para alguns 
procedimentos, aspectos relevantes da arte relacional e tags ou etiquetas para a seleção de 
categorias dos artefatos produzidos pelos estudantes para posteriores descrições, análises e 
interpretações.
Conforme Bourriaud (2009) a arte relacional pode ser entendida como um conjunto de 
práticas artísticas que tomam como ponto de partida (teórico e/ou prático) as relações 
humanas e seu contexto social, em vez de um espaço privativo. 
Tags, etiquetas ou marcadores são as palavras‐chave para textos, fotos, sons, arquivos da 
internet, por sua vez são usualmente escolhidas informalmente e como escolha pessoal 
do autor ou criador do item de conteúdo - isto é, não é parte de um esquema formal de 
classificação. Para Eça as tags são conceitos de:
[...] estrutura livre e flexível, pode auxiliar a tarefa de procura de categorias 
para sistematizar a informação. Mas, em vez de pensar na informação contida 
em cápsulas, compartimentos estanques ou gavetas, penso que se deveria ver o 
processo de categorização como um agrupamento ou fenômeno de atração: uma 
‘nuvem’ gerada através de processos de associação através de palavras-chave 
(EÇA, 2013: 78/79).
As imagens e as obras trabalhadas durante as aulas teóricas foram estudadas, analisadas, interpretadas 
e relacionadas ao tempo de produção e ao tempo de recepção. Tavin (2009) salienta quando uma 
investigação enfoca formas específicas de cultura visual, tais como um trabalho artístico, um filme ou 
programa de televisão, é fundamental compreender o contexto de produção e recepção. O contexto 
inclui os objetivos culturais do desenvolvimento, além das condições sociopolíticas, econômicas, 
ambientais e históricas envolvidas na produção e recepção das imagens.
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Martins (2013) diz que os artefatos artísticos, assim como as imagens, estão marcados 
por temporalidades múltiplas que inscrevem sentidos e significados em processos que se 
diferenciam por tempo de produção e tempo de recepção. Essas contaminações geram 
diálogos com a diversidade através de apropriações, interferências, marginalizações e, até 
mesmo, silêncios, produzindo espaços onde novos objetos e imagens podem influenciar 
imaginários sociais e subjetividades individuais.
Já o tempo de produção caracteriza, sintetiza e condensa temporalidades que se sobrepõem. 
A primeira, a temporalidade individual, é subjetiva e está circunscrita ao tempo/momento/
processo de produção/autoria de um artefato ou imagem; a segunda, a temporalidade 
contextual, é situada e reconhecida em tempo social, cultural e histórico. 
Em contraposição à temporalidade individual/subjetiva (do artista) e à temporalidade 
contextual (da realização da obra), temos um deslocamento que nos leva ao tempo de 
recepção, que nos ajuda a identificar e reconhecer múltiplas relações entre imagem, objeto 
de arte e interpretação. Esta temporalidade aponta para as interpretações como articulação de 
sentido e valor situados em um momento histórico, ou seja, na contemporaneidade. 
Neste trabalho as interpretações, análises dos processos e dos dados foram abordadas 
como uma bricolagem, ou seja, foram utilizados múltiplos campos do saber para a 
construção do conhecimento. A bricolagem por sua vez, faz-se necessária nos espaços do 
ensino aprendizagem, porque é dada ao pesquisador a liberdade de criar seus dispositivos 
metodológicos face ao seu campo de pesquisa que é fruto de embates, interações e 
observações com o humano, Kincheloe (2007) a define como um modo de investigação que 
busca incorporar diferentes pontos de vista a respeito de um mesmo fenômeno e analisá-lo e 
interpretá-lo, a partir de diversos olhares existentes na sociedade atual, sem que as relações 
de poder presentes no cotidiano sejam desconsideradas.
Adotando uma postura ativa, a bricolagem rejeita as diretrizes e roteiros preexistentes, 
para criar processos de investigação ao passo em que surgem as demandas. O trabalho do 
pesquisador consiste em construir “[...] pontes entre o leitor e o texto, o texto e quem o 
produz, o contexto histórico e a atualidade, e uma determinada circunstância social e outra” 
(Kincheloe; McLaren, 2006: 288).
2.1 Delineando o contexto pesquisado
O espaço/lugar  onde atuo como professora é no Instituto Federal de Educação, Ciência e 
Tecnologia da Bahia- IFBA- Campus Salvador - que integra uma rede de trinta e oito Institutos 
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Federais de Educação - IFES2, espalhados pelo País e foi criado pela Lei nº 11.892,  29 
de dezembro de 2008. São instituições de educação superior, básica e profissional, de 
caráter pluricurricular e multicampi, especializadas na oferta de educação profissional e 
tecnológica nas diferentes modalidades de ensino que têm como finalidade principal a 
oferta de educação profissional e tecnológica para formar e qualificar cidadãos visando à 
atuação profissional nos diversos setores da economia, com ênfase no desenvolvimento 
socioeconômico local, regional e nacional. Os programas de Educação Profissional são 
políticas públicas de educação, articulados à Educação Básica para trabalho e qualificação de 
jovens brasileiros, especificamente, para aqueles que estão em situação de vulnerabilidade 
socioeconômica.
Um dos dilemas colocados para essa modalidade de educação esteve identificado com 
a pretendida divisão entre o trabalho manual e o trabalho intelectual. Essa divisão trazia 
embutida uma concepção de dominação e de subjugação, ao sustentar que as escolas de 
formação profissional eram destinadas aos filhos das classes trabalhadoras, nas quais seria 
formada a mão de obra, alienada e executora das tarefas braçais, indispensável para o 
desenvolvimento do modo de produção capitalista.
As universidades, por seu turno, deveriam prover a educação dos filhos da classe detentora 
dos meios de produção, tornando-se, por assim dizer, um espaço no qual seria desenvolvido 
a cultura, a erudição e o estudo das línguas e das artes, tornando-se, portanto, o espaço de 
formação das futuras gerações de dirigentes do País.
No Brasil, o movimento da expansão escolar, sobretudo o acesso ao ensino médio integrado 
ao profissional, convive com orientações seletivas de ensino e traz no seu bojo uma nova 
figura que Bourdieu (1999) chama de “os excluídos de dentro”, ou seja, os jovens que 
frequentam os IFES – são jovens que necessitam de formação técnico-profissional porque a 
sua realidade social lhes impõe a entrada no mercado precocemente que desde cedo assume 
responsabilidades ligadas à provisão do próprio domicílio.
Assim sendo, são vários os jovens que não concluem a Educação Básica, ou tem negada a 
possibilidade de ingressar no Ensino Superior.  Por essas razões, as dimensões mais específicas 
do trabalho realizado pela escola como local de aprendizado de saberes continuam a ser objeto 
de crítica em razão da multiplicação das desigualdades sociais que essa situação aponta.
Por um lado é evidente a distância da escola e o mundo do trabalho. Mas esse reconhecimento, 
ao se tornar reiterado em todo período, provoca, também, certo esgotamento: o trabalho 
afasta o aluno da escola, que, por sua vez, afasta o aluno trabalhador.
2  Disponível em: < http://www.portal.ifba.edu.br/institucional/entenda-a-transformacao.html>. Acesso em: 30 de ago. 2014.
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O que tenho observando durante os tantos anos trabalhando no IFBA, é que existe grande 
evasão de alunos dos cursos de educação profissional o que traz com eles/as uma dupla 
frustação: dificuldade em seguir o ensino médio (regular) e a interrupção abrupta de nível 
técnico profissional. Desde a implantação da política de educação profissional estabelecida 
pelo Decreto 2.208/97, que traz uma organização curricular própria e independente do 
ensino médio o que talvez tenha contribuido para a elevação dos altos índices da evasão e 
exclusão escolar nesse nível de ensino, na medida em que obriga uma dupla jornada escolar, 
especialmente aos jovens das camadas mais pobres da população.
Se observarmos o detalhe do trabalho interativo: ”Vou pedir aos céus” da aluna do curso 
de Mecânica, Bruna Quêtto apresentado na exposição de 2014, (figura 2) um/a estudante 
pede ao céus para ser promovido/a de série no ano letivo, e a selfie (figura 3), poderemos 
compreender melhor do que está a falar. Na colagem a aluna já se reconhece como uma 
excluída, na mira da reprovação e qualifica de massacre sua atual situação nas avaliações 
das disciplinas: Matemática, Física e Química e ainda faz questão de frisar o lugar de onde 
ela fala quando recorta e cola o logotipo do IFBA. 
Figura 2 - Detalhe do trabalho interativo Vou Pedir  aos Céus.
Fonte: Arquivo pessoal                       
Figura 3 - Registro de selfie’ em exposição de 2014 
Fonte: Arquivo pessoal 
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Charlot (2001) observa que a evasão escolar se dá porque, apesar da garantia do acesso à 
escola pública, muitos estudantes são reprovados e abandonam os estudos. Entre os fatores 
responsáveis por esta situação, estudos e pesquisas têm apontado, é a baixa qualidade 
do ensino e a inadequação da escola aos jovens das camadas populares que a frequenta 
majoritariamente. Seja porque se desconhece esse público, seja porque o professorado é 
submetido a condições de trabalho incompatíveis com a formação continuada e com 
aprimoramento pessoal, pode-se dizer que o ensino público brasileiro ainda não garante aos 
seus alunos as condições necessárias e suficientes para o desenvolvimento de uma relação 
pessoal significativa com os saberes, tão relevante para o êxito da aprendizagem. 
Outro motivo que pode ser apontado ao elevado índice de evasão da escola profissional 
é em consequência da necessidade dos jovens das classes de menor poder aquisitivo ter 
que ingressar precocemente no mercado de trabalho, acontecendo assim, uma inserção de 
maneira precária nos postos de trabalho, por falta de formação profissional qualificada, neste 
caso vira um círculo vicioso.
2.2 Os participantes da pesquisa
Ainda recorrendo a Charlot (2000), um sujeito é um ser humano aberto a um mundo que 
possui uma historicidade, é portador de desejos e é movido por eles. Ao mesmo tempo, esse 
sujeito é um ser social, com uma determinada origem familiar, que ocupa um determinado 
lugar que tem uma história, age no e sobre o mundo, assim como dá sentido à posição que 
ocupa nele, às suas relações com os outros. Ele é produzido através da educação ao mesmo 
tempo é produzido pelo conjunto das relações sociais no qual se insere, nessa perspectiva, o 
ser humano não é um dado, mas uma construção. Como bem resumiu Foucault: os sujeitos 
humanos são construídos, não são simplesmente destinados por natureza.     
Os sujeitos participantes deste estudo, são jovens com idade entre 14 e 20 anos, matriculados 
no primeiro ano da Educação Profissional, na modalidade Integrado3  nos cursos de 
Automação Industrial, Edificações, Eletrotécnica, Geologia, Química, Mecânica, Turismo e 
Saneamento no Instituto Federal de Educação, Ciência e Tecnologia da Bahia- IFBA,  entre 
o período de 2012 a 2015.
São filhos de trabalhadores assalariados que residem entre o conjunto de bairros da cidade 
de Salvador onde vivem famílias de baixa renda cujas regiões se destacam por não estar 
na periferia, o que em princípio, garante a seus moradores, maior acesso a alguns serviços 
urbanos essenciais. Ao mesmo tempo, essa proximidade com regiões mais centrais da cidade 
3 Ensino Médio Articulado à Educação Profissional Técnica de Nível Médio.
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significa uma maior proximidade com bairros de classe média e alta, o que torna ainda mais 
evidente a situação de desigualdade social vivida por esses jovens.
Ao sair de casa e deslocar-se pelas proximidades, o morador dessas regiões depara-se com casas 
e apartamentos de classe média, estabelecimentos comerciais sofisticados e, de certa maneira, 
vê aí um sonho de consumo e qualidade de vida que ele dificilmente poderá realizar. Em 
contrapartida, na maioria dos casos, sua experiência mais imediata é marcada pela violência, 
pela proliferação do tráfico de drogas e pela convivência com situação de desamparo.
2.3 Planos e Ações
No Campus de Salvador, as aulas de Artes são oferecidas em sistema de rodízio, distribuídas 
em quatro unidades de cada ano letivo, sendo que cada linguagem (artes visuais, dança, teatro 
e música) tem carga horária de apenas um bimestre o que corresponde de dezoito a vinte 
horas/aula com cada turma. O professor de cada linguagem é responsável pela organização 
metodológica e direcionamentos avaliativos da disciplina. 
Para fins efetivo deste estudo, no ano de 2014 e 2015, excepcionalmente, negociei com os 
colegas que eu ficaria com as minhas turmas, pelo período de no mínimo duas unidades, 
o equivalente a um semestre letivo para dar cabo a um  planejamento específico sem 
sobrecarregar os estudantes com aulas extras.  
Foram encontros de duas horas/aula semanais, durante um semestre letivo embasado 
pelos pressupostos da investigação-ação onde foram utilizados os seguintes instrumentos: 
observação participante (inserção direta do pesquisador no contexto pesquisado), análise de 
(projetos gerados pelos estudantes, registros fotográficos, desenhos, colagens, montagens, 
acompanhamento e registro dos processos criativos, questionários, entrevistas, diário de 
bordo, textos, correspondências eletrônicas, grupos fechado no Facebook, relatórios de 
visitas aos museus e ao Centro Histórico da Cidade, resenhas e resumos de textos).
A metodologia de trabalho foi se configurando então, como um rizoma, a partir da escuta 
sensível, da implicação, do aprendizado da pesquisadora no lócus da pesquisa com os alunos, 
na escola, sobre a cidade e nos museus. É especificamente neste contexto que realizei a 
coleta dos dados para a pesquisa do doutoramento nos espaços onde desenvolvo a minha 
prática educativa como professora e pesquisadora.                                               
Como estratégia metodológica, com objetivo de me situar e planejar as atividades teórico/
práticas e alcançar o conceito que abrange o todo da pesquisa, visto que na mesma encontram-
se informações/significações, foram estruturadas as categorias norteadoras da seguinte forma: 
distribui uma folha de papel A3 para cada aluno e apliquei um questionário diagnóstico, com 
as seguintes recomendações: 
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Escreva seu nome, profi ssão do seu pai, da sua mãe, bairro que você que mora.  Por que 
optou em fazer um curso profi ssionalizante? Para você arte é... Você a considera importante 
em curso? Existe algum assunto que você aprendeu nas aulas de arte que merece ser 
aprofundado e/ou relembrado? Você já foi a um museu? No verso do papel faça sua selfi e, 
escreva alguns dos seus sonhos, desejos e para terminar descreva a imagem que está 
projetada na parede.
Figura 4 - Tag Cloud - Quanto à escolha pela educação 
profi ssional, a maioria dos estudantes respondeu que optou 
em fazer o curso profi ssionalizante porque o ensino é de 
qualidade, pela superioridade da instituição, ingressar no 
nível superior, mercado de trabalho, era um sonho. Esse 
fator é visto como a garantia de um futuro melhor e uma 
forma de se preparar para ingressar na universidade.
Figura 5 - Tag Cloud - No que tange à questão “Para você 
Arte é...”, os alunos responderam que a arte um é dom, uma 
maneira de expressar os sentimentos e, principalmente, 
uma forma de relaxar, quebrar a rotina cansativa, é  tudo 
que vemos, é  sentimentalismo, não precisa ser feita pelo 
homem e qualquer coisa pode ser arte, sair um pouco do 
stress da área técnica, não gosto de arte e qualquer coisa 
pode ser arte.
Figura 6 - Tag Cloud - Quanto à importância do ensino 
da Arte nos cursos técnicos integrados, enquanto alguns 
não souberam responder, as sentenças que mais suscitaram 
foram: não, não tem muita coisa a ver, não consigo ver em 
que seria útil, não é importante,  não vejo proveito, para o 
curso não, não vejo nenhuma ligação. 
Figura 7 - Tag Cloud - formada a partir dos termos 
de indexação: O que você aprendeu e o que considera 
importante relembrar e/ou aprofundar, e suas variações, 
eis os posicionamentos que mais suscitaram: pintores 
renascentistas, desenho  anatomia, desenho técnico, artes 
manuais, história da arte, escultores famosos,  pré-história, 
abordar a arte contemporânea, o moderno, Leonardo da 
Vinci
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Figura 8 - Tag Cloud - formada a partir dos termos de 
indexação: Você já visitou um museu de arte? Com esse 
trabalho, descobri que a maioria dos/das discentes nunca 
visitou um museu de arte. Aqueles/as que responderam 
afirmativamente falaram o seguinte: foi ao museu do ritmo, 
de animais empalhados. Amei. Náutico da Bahia, cultura 
africana, do corpo humano, geológico, não lembro o nome, 
um era de moedas de vários países, de rocha e ossadas de 
dinossauros. 
Figura 9 - Tag Cloud - De acordo com as respostas 
constatei que, a maioria dos jovens sonha com um futuro 
promissor e em ganhar muito dinheiro, deseja ter uma 
carreira de sucesso, viajar pelo mundo, ajudar os pais, 
construir uma família, ter poucos filhos e, acima de tudo, 
ser muito feliz. Alguns devaneio fizeram-me lembrar do 
que disse Bachelard (1991): o sonhador do devaneio está 
presente em seu devaneio.
Fgura 10 - Outras selfies
Fonte: Arquivo pessoal
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2.4 Um olhar nas  histórias contadas
O narrador conta o que ele extrai da experiência – sua própria ou aquela 
contada por outros. E, de volta, ele a torna experiencia daqueles que ouvem sua história.
Walter Benjamin
Ao analisar a fala dos meus alunos em respostas às questões norteadoras do planejamento para 
este estudo, concluo que os conteúdos abordados nas aulas de Artes do Ensino Fundamental 
foram atividades abordadas de forma descontextualizada, havendo uma fragilidade conceitual 
e teórica nos aspectos relativos ao aprendizado da arte em geral e um desconhecimento total 
da arte contemporânea no que resulta a ausência de uma preparação dos estudantes para a 
compreensão da arte como área do conhecimento. 
O decorativo e ilustrativo guiado pelas premissas das datas comemorativas são uma constante 
nas falas dos estudantes, donde fica claro que os trabalhos práticos foram voltados para 
decoração de latinhas de cerveja, desenhos usando técnicas ‘pontilhistas’, mosaicos de tema 
livre, releituras de obras de arte, ou seja, cópias de imagens de arte, um fazer sem questionar 
aspectos sociais, culturais e históricos de temas abordados. 
 Entendendo que muitos professores continuam reproduzindo nas escolas ‘atividades 
e técnicas’ que vivenciaram no seu curso de formação inicial, fato causado, talvez, pelas 
representações em arte constantes nos aspectos da qualificação, tanto acadêmicas quanto 
pessoais dos professores. Como consequência, a arte torna-se, nas escolas, uma produção 
do passado, na qual tudo é muito distante dos dias de hoje e da vida dos alunos. Para muitos 
professores falar em pintura e escultura, em história da arte é falar da história do artista, 
atrelada a conceitos de genialidade, inspiração, talento, dom e uma série de conceitos 
subjetivos e vagos, baseados em potencialidades individuais. Ao excluir das aulas a arte 
atual, intensifica-se o abismo entre a arte, a realidade e o cotidiano dos estudantes. 
Outro ponto observado é quanto à tipologia dos conteúdos das aulas das artes visuais, de 
maneira geral, a opção por parte de muitos professores, parece que ao privilegiar conteúdos 
teóricos a opção é a abordagem por correntes estilísticas de forma sincrônica. Por outro lado 
no que concerne à relevância dos conteúdos é notório que os alunos não sabem quais são os 
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objetivos do ensino aprendizagem da arte na escola e poucos entendem a sua importância no 
currículo da escola e a maioria desconhece a relevância em estudá-la.
Não podemos esquecer que não há educação nem ensino em artes visuais se não houver 
conhecimento do saber artístico, ou seja, o que vai ser ensinado. Também é pertinente 
destacar que a prática docente ainda está imobilizada por uma certa miopia aos conteúdos e 
possibilidades dessa disciplina, que segundo Hernández (2000), em muitas escolas do ensino 
fundamental e até do ensino médio os métodos de trabalho dos professores  fundamenta-se 
em concepções que surgiram em outras concepções históricas e que são orientadas para 
destrezas manuais essencialmente. 
2.5 Operacionalização da pesquisa
Para a operacionalização da pesquisa, com base na utilização do questionário diagnóstico 
como estratégia metodológica, seguem também as descrições da imagem projetada na parede:
Figura 11 - Regina Silveira, Instalação In Absentia. 
M.D.(detalhe). 1983. Látex s/piso de cimento e painéis 
de madeira, 10x20m. Fonte:http://www.montfort.org.br
Figura 12 - Tag Cloud, em resposta à questão: 
sobre a imagem projetada na parede: puff, 
roda gigante,  lembra abstracionismo, roda 
de bicicleta,  paralelepípedo, roca de fiar.
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Pelos registros, ﬁ ca evidente o não conhecimento da arte contemporânea por parte dos 
estudantes porque, ao visualizarmos a imagem em qualquer circunstância, lembramos, para 
início de conversa, das transgressões deﬂ agradas pela obra de Marcel Duchamp, no início do 
século XX, uma vez que está na origem de todas as formas da arte na contemporaneidade. 
 Apesar de o conceito de arte está em constante ampliação, na realidade escolar, o quadro não 
se repete porque a formação do professor continua com ênfase no ensino das artes visuais 
voltadas para a arte tradicional e moderna. Essa abordagem, sem dúvidas, prioriza uma visão 
excessivamente formal e normativa em detrimento de uma perspectiva cultural que reoriente 
o foco e as práticas dessa formação. 
Entretanto, antes de começar a abordagem do conteúdo especíﬁ co das aulas, realizamos 
alguns exercícios com as tags dos cursos com a intenção de aproximar – arte/curso/vida. Nas 
“nuvens” abaixo, por exemplo, podemos observar as turmas de Ediﬁ cações, Saneamento e 
Química:
Figura 13 - Tags Clouds de cursos
Arquivo pessoal 
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Com o tempo, os conceitos sobre os cursos foram se formando e chegamos a conclusão 
de que muitos deles estão contidos em atividades da arte. Nesse sentido, então, a arte não 
seria trabalho, transformação, mistura, alquimia, inspiração, descoberta, natureza, matéria, 
conexão, reação, construção, inovação, sonho, experimentação, movimento, etapas, 
materiais, ocupação de espaço, meio ambiente e vida?
Levando em consideração que a cidade pode ser vista como um espaço representativo de 
valores e conceitos, além de uma fonte inesgotável de reflexão, em outro momento, os 
estudantes foram convidados a olhar/ver/registrar/documentar “visualidades” do trajeto 
escola/casa/casa/escola. Além disso, ainda deveriam fotografar objetos e/ou paisagens que 
não tinham sido percebidos para que pudessem estabelecer links entre arte/curso/cidade. A 
seguir, alguns exemplos de narrativas textual e imagética resultantes da proposta de ver/
olhar e tentar entrelaçar arte/cidade/curso:
2.5.1 Construindo olhares
Figura 14 - Fotografia 
de Juliana – Química, 
2015 Fonte: Grupo 
fechado- Facebook                    
Química é arte no céu! É o que faz a água evaporar e ir ao céu formando nuvens, que 
fazem arte nessa grande tela azul. Interessante quando vistas de longe parece algodão, 
mas de perto são milhares de milhares de gotas juntas flutuando no céu! Eu vejo química 
em cada detalhe disso, os processos de transformações, moléculas,  beleza! Cada nuvem 
pode ter uma forma diferente, cada mente imagina uma imagem, mas que processo belo e 
maravilhoso é esse, do qual a química faz uma  arte de livre interpretação!
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Foto tirada na Cidade Baixa em vista para a Baía de Todos os Santos. A fotografia 
em questão representa um manifesto à arte. No horizonte pode-se observar uma ilha, 
proveniente das fases presentes do ciclo de Wilson, a partir do deslocamento de placas 
ou o choque entre placas 
oceânicas ou continentais, 
resultando na habitação 
humana. A relação oceano 
e terra parece se fundir na 
paisagem, e o nublado do céu 
reflete ‘seu cinza’ na água 
da baía dando ar de mistério 
à fotografia. Porém entre o 
amontoado de nuvens o sol, 
representando a vida, ressai 
entre a frieza do céu...
Figura 16 - Fotografia de Júlia Polena -  Edificações 2015 
Fonte: Grupo fechado do Facebook . 
 Bem pensei nessa paisagem, 
porque quando a vejo, percebo 
a harmonia presente no mundo, 
claro que não é tão harmônico 
assim, porém é de se observar 
as duas existências, tanto do 
ser humano construindo o seu 
mundo dentro do mundo, que 
também é seu, mas parar para 
olhar a beleza de “nossa” 
primeira construção de casa, a 
natureza. (coloquei duas fotos 
por que gostei das duas, porém 
a do trabalho será a primeira, a 
segunda é só porque 
gostei mesmo.
Figura 15 - Fotografia  de Diego – Geologia 2014 
Fonte: Grupo fechado- Facebook.
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Figura 18 - Fotografia de Lavínia Carmo, - Edificações, 2015.
Fonte: Grupo fechado do Facebook
Figura 17-  Fotografia de Lorena- Edificações 2015
Fonte: Grupo fechado – Facebook
Bom, demorei bastante tempo 
para entender como iria conseguir 
tirar foto de algo com um olhar 
diferente. Foi aí que depois de um 
bom tempo, percebi que as coisas 
simples do dia a dia na verdade, 
poderiam virar “belos” em 
apenas um ângulo diferente. Foi 
aí que separei um dia para olhar 
tudo de uma forma mais abstrata. 
[...] Eu nunca pensaria em ver 
tremenda beleza [...] me lembrou 
muito Edificações.
Acabei optando por mudar a foto que havia postado. A primeira foto em questão foi 
tirada da minha residência e mostra um contraste entre o natural pôr do sol, com os 
edifícios que hoje estão por 
toda parte, esse contraste 
entre eles, transmite um 
certo olhar curioso e 
apurado, sobre algo tão 
banal, como a vista da 
varanda, que se transforma 
em pura arte. Na segunda 
imagem o colorido [..] 
leva o observador a uma 
verdadeira pintura com a 
mistura de cores e sutilezas, 
essas mesmas cores entram 
em contraste com o Farol 
da Barra, ponto turístico da 
cidade, bastante conhecido 
e belo, misturando 
edificações com artes em 
seus detalhes.
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Foto tirada na orla do Rio Vermelho nas proximidades da Paróquia de Sant’anna. 
Geralmente quando penso em construção civil me vêm coisas cinzas e frias à mente, 
contudo, parece que estou errado. O estabelecimento registrado nesta fotografia foge à 
regra. Tem vida própria e modifica a vida que corre paralela a seu redor. Isso é, em minha 
opinião, o melhor que podemos extrair dessa área de atuação na qual estamos inseridos.
Um momento de lazer, com um simples, mas esplêndido espetáculo da natureza. Podemos 
ver como a natureza nos impressiona e nos convida a admirá-la. É perceptível como 
pequenos detalhes podem dar um toque de beleza nesta imagem, a incidência solar dá um 
ar de nostalgia e o movimento das ondas nos mostra a calmaria que o mar se encontra. 
A areia meio escurecida pela luz solar, faz um contraste maravilhoso com o céu. É uma 
forma de percebermos como a natureza é bela e quão importante foram os processos 
geológicos que ocorreram para formação desta paisagem.
Figura 19 - Fotografia de Heron 
Camalier– Edificações, 2015.
Fonte: Grupo fechado- Facebook
Figura 20  - Fotografia de Emmily 
Geologia 2014.
Fonte: Arquivo pessoal.
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Figura 21 -Fotografia de Jade Louise - Química -2015
     Fonte: Grupo fechado – Facebook
A química é o estudo da constituição da matéria, suas propriedades e transformações. 
Já a arte é uma ordem estética [...]. A química está em tudo, desde um refresco até a 
complexidade do universo, a arte também está em tudo não importa quem foi o artista, 
ou se houve um artista, apesar de parecerem diferentes sempre andaram juntas. Na foto 
que tirei, não há como dizer que não é uma arte, feita por quem sabe o maior dos artistas, 
a química. Em momentos difíceis recorremos à química, a exemplo de doenças, além 
de utilizarmos ela de forma constante no dia a dia. A arte assim como a química esta 
diariamente presente na nossa vida, mas é bem mais perceptível sua presença.
No trabalho que eu fiz, procurei demonstrar como as pessoas na correria do dia a dia 
acabam perdendo momentos únicos que ocorrem ao seu redor. As pessoas se esquecem que 
moram em um lugar único e não observam as paisagens que às vezes são maravilhosas 
e estão bem ali na sua frente, obras primas a ser exaltadas, que pode ser um por do sol, 
que ninguém notou, uma praça, uma área verde, monumentos, etc. Muitos procuram essas 
paisagens em outros lugares, outros países, querendo saber da história desses lugares e 
sem ao menos, conhecerem a história de seus bairros, etc. 
Renato Suzart – Turismo 2012
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Como ponto de partida de aula teórica, expus alguns dados sobre Regina da Silveira que 
nasceu no Brasil em 1939, sendo considerada uma artista multimídia e pioneira da vídeo-
arte no país. Estudou os tratados de perspectiva do século XVI, de Leonardo da Vinci e 
Brunelleschi, e interessou-se pelos jogos da percepção, fazendo exatamente isso ao nos 
propor suas instalações. Na década de 80, a artista realizou a série Anamorfas4, sobre as 
distorções da perspectiva, cuja intenção é o jogo com os modos de projeção e a experiência 
visual do espectador, por meio de construções gráficas concebidas para distorcer imagens 
em perspectiva normal.
Em seguida, reapresentei a imagem In Absentia, de Regina da Silveira. Nesta obra, a 
artista usou dois elementos que me interessaram: a perspectiva, que serviu como um link 
para abordar alguns saberes que os estudantes traziam sobre o Renascimento; e a Roda de 
Bicicleta, de Marcel Duchamp, para começar a abordagem da arte contemporânea.
Após, sugeri algumas questões: Como podemos ver a imagem da obra de Regina da 
Silveira ao lado de uma de Leonardo da Vinci, Miguelangelo e de Marcel Duchamp? 
Que relação pode-se estabelecer entre o espaço contemporâneo e o espaço renascentista? 
E entre as obras renascentistas e as instalações contemporâneas? Quais as semelhanças? 
Existem diferenças?
A partir do ato de olhar/ver, passamos à construção de hipóteses dos porquês das características 
de certo trabalho em relação a um determinado período e quais as relações com seu tempo/
espaço, para, como isso, indicar procedimentos adotados pelo artista na época em que atuou. 
Desse modo, há uma busca conjunta, que não necessariamente é um método, mas uma 
indicação de possibilidades de construção de um percurso de apreciação das artes visuais, 
na qual o critério cronológico ou os períodos estilísticos não foram pontos-chave para a 
aproximação buscada. 
O importante foi estabelecer um sistema de relações a partir de fenômenos que passamos a 
conhecer em momentos distintos da história. A extensão do campo de relações é, portanto, 
uma maneira de trazer para perto do olhar do aluno algo que, num primeiro momento, lhe é 
negado por não ser entendido. 
Para um melhor desenvolvimento do trabalho, as obras da série anamorfoses, da artista 
Regina da Silveira, foram apresentadas, não como distorções da forma como à primeira vista 
poderiam aparentar. Ao contrário, pela própria etimologia da palavra, indicam as figuras 
formadas de novo, o que nos possibilitou ver a anamorfose como a projeção de uma forma 
4 SILVEIRA, Regina. Anamorfas. São Paulo, 1980. Dissertação (Mestrado) - ECA/USP.
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fora de si mesma. Na essência, consistiria apenas no deslocamento do olhar do observador, 
para um novo ponto de vista ou de perspectiva. Portanto, a mudança do ponto de vista do 
observador leva à desconstrução da imagem preestabelecida. 
Nesse sentido, a presença da sombra da obra de Marcel Duchamp é marcada pela 
ausência: uma situação insólita, na qual uma sombra projetada existe sem seu parceiro 
inseparável, o elemento real gerador da projeção. Nesse caso, sabemos que é A Roda de 
Bicicleta de Duchamp exatamente, porque ela não está presente, apenas sua sombra a 
revela. O confronto é direto, a sensação de que algo está faltando, de um vazio, causa o 
estranhamento. Essa mesma sensação também ocorreu quando Duchamp apresentou sua 
obra, porque ele questionou e dessacralizou o valor do objeto de arte. Ou seja, o artista 
nos mostra que o belo não está presente na forma nem no conteúdo, mas, resgatando Da 
Vinci, é cosa mentale. 
Com isso, notamos que o contexto poético da arte contemporânea conta com um campo 
expandido de atuação e com artistas multimídias como Regina da Silveira que vai além, 
elaborando um teatro de sombras, da qual a série In Absentia é seu ponto culminante, 
uma vez que a sombra cria vida própria, quando no deslocamento o observador, através 
das margens das instalações, termina por ver mentalmente a figura ausente. Ademais, seu 
universo plástico apoia-se num longo processo de reflexão, respondendo questões internas e 
externas à obra, somando  saberes e questionamentos que vão da renascença aos nossos dias.
Já no contexto renascentista, o elemento da perspectiva conferia ao espaço a ilusão do real, 
lembrando que se trata de uma visão histórica, uma mera convenção para compreender o 
espaço construído naquele contexto social. Nesse sentido, nota-se que, a cada momento 
histórico, o indivíduo desenvolve seu próprio método de olhar/ver o mundo, sob a influência 
de valores tecnológicos, científicos e religiosos, como bem afirma a professora e artista 
Fayga Ostrower no livro Universo da Arte: “No Renascimento, a perspectiva representa a 
forma espacial dada à realidade, por ser a da realidade vivida. Mas em si, quanto à concepção 
das coisas, ela é tão real quanto foi, em sua época, a visão de espaço egípcio ou medieval” 
(OSTROWER, 1986: 93).
Logo, não há como negar que a cultura contemporânea incorpora constantemente uma 
diversidade de elementos, tradicionais e novos, que modificam o imaginário coletivo, 
reconfiguram como olhamos as coisas e contemplamos o mundo. A internet, a televisão, as 
artes visuais e outras mídias se aproximam misturando-se em um diálogo multifacetado e 
transitivo. Todos esses meios, nas suas mais inesperadas combinações, nos convidam a uma 
experiência estética interativa, múltipla, além de abrir um campo de possibilidades infinitas 
para exercícios e práticas.
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 Um exemplo dessa possibilidade criativa, num outro tempo de recepção, é o diálogo e a 
interpretação da imagem da obra de Duchamp, desta vez por Arthur Bispo do Rosário. 
Figura 22 - Arthur Bispo do Rosário - Roda da Fortuna 
madeira, metal, plástico e tijolo. 
Fonte: https://br.images.search.yahoo.com
O passado desse artista brasileiro é praticamente desconhecido. Sabe-se apenas que era negro, 
marinheiro, pugilista, lavador de ônibus e guarda-costas. Nas vésperas do Natal de 1938 
foi internado no Hospital Nacional dos Alienados, na Praia Vermelha, no Rio de Janeiro, 
após um delírio místico. Com diagnóstico de paranoico-esquizofrênico, foi transferido no 
ano seguinte para a Colônia Juliano Moreira, em Jacarepaguá. Entre muitas permanências e 
saídas, viveu mais de 40 anos na instituição, onde executou a maior parte de sua obra. 
Seus trabalhos diversificam-se entre justaposições de objetos e bordados. Nos primeiros, 
utiliza geralmente utensílios do cotidiano da Colônia, como canecas de alumínio, botões, 
colheres, madeira de caixas de fruta, garrafas de plástico, calçados; e materiais comprados 
por ele ou doadas por pessoas amigas. 
Sobre a obra acima, apesar de Ferreira Gullar, em uma crônica5, reconhecer o inegável valor 
estético da obra, não aceita que seja atribuída a Bispo a intenção de artista de vanguarda. 
Conhecido opositor da arte conceitual (a que precisa de explicação para ser apreciada) e das 
Bienais, Gullar dissocia a obra de Arthur Bispo do Rosário da arte contemporânea, porque 
as intenções de uma e de outra seriam totalmente diversas. Vejamos sua avaliação: […] a 
natureza artesanal do que realizou – que lhe exigiu não só talento como maestria e dedicação 
– nada tem a ver com a arte contemporânea, que nasceu da negação do trabalho artesanal do 
artista, o que está evidente no nome ready-made – que significa já feito (GULLAR, 2011)6  .
5 Ilustrada, 13 de agosto de 2011.
6 Jornal Folha de São Paulo de 20 de agosto de 2011.
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O crítico de arte Frederico Morais (2013), por sua vez, escreve sobre o trabalho de Bispo, 
ligando-o à arte de vanguarda, à arte pop, ao novo realismo e especialmente à obra de Marcel 
Duchamp (1887-1968). Ademais, o crítico Alfredo Braga foi um dos muitos que identificaram 
impressionantes semelhanças entre as obras de Bispo do Rosário e Marcel Duchamp, uma 
vez que subvertem o conceito de arte ao utilizar objetos do dia-a-dia desvinculados de sua 
função original. De fato, as obras Roda da Fortuna, de Bispo, e a Roda de Bicicleta, de 
Duchamp, se parecem, como de resto o resultado estético de várias outras obras dos autores, 
justamente porque experimentam combinações inusitadas com o deslocamento de espaços e 
objetos corriqueiros. 
Retornando ao trabalho desenvolvido com os discentes do IFBA, ainda mostrei outras obras 
de Regina da Silveira, de Arthur Bispo do Rosário, além de situá-los sobre o trabalho de 
Miguelangelo, Leonardo da Vinci e outros renascentistas.
Com isso, sinalizei que, atualmente, nossas formas de nos relacionar com processos e artefatos 
artísticos têm sido ampliadas e reconfiguradas. Por exemplo, na contemporaneidade, não 
podemos nos pensar sem a presença das imagens, não somente daquelas que se referem 
exclusivamente ao campo artístico, mas também daquelas estendidas ao nosso entorno. 
Por isso, outra estratégia importante utilizada nas aulas foi buscar articular a temporalidade 
contextual das obras abordadas aos elementos compositivos presentes na obra como hábitos 
e costumes de cada época e detalhes bibliográficos dos artistas (temporalidade individual). 
Dessa forma, vincular o caráter inventivo ao contexto cultural em que cada um viveu e, 
assim, evitar anedotas.
Para romper a formalidade e fazer com que meus alunos se sentissem cômodos com a prática 
da exploração indireta de temas sociais, apresentando seus pontos de vista, seguem algumas 
narrativas textuais e imagéticas produzidas na/sobre a cidade de Salvador, em atendimento ao 
convite para olhar/ver/observar a cidade e registrar, ao mesmo tempo  tentar entrelaçar o discurso 
ao curso e à arte. Tudo isso visando contribuir para a construção de um repertório visual. 
A partir de quando a professora Diana pediu que observássemos o caminho que 
percorremos no nosso dia a dia, comecei a perceber como passo em vários pontos 
da cidade como a Casa do Comércio, Museu de Ciência e Tecnologia, Praia de Itapuã, 
Aeroporto. São muitos lugares, muitas pessoas e assim várias maneiras de viver e comecei 
a perceber como estamos acomodados com tudo que acontece ao nosso redor. A sociedade 
vive de olho no relógio, com pressa de chegar a seu destino e esquece-se de olhar o que e a 
quem que está ao seu lado. Cabe a nós, com as aulas de artes visuais, aprender a observar, 
entender o nosso cotidiano e melhorar a nossa vida e a do 
próximo, que não deixa de ser uma maneira de arte, a arte de viver.
  
Crislaine Leal – Turismo 2012. 
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Enxergar a cidade de Salvador é enxergar suas paisagens e, por conseguinte, o espaço 
geográfico. Este, por sua vez, como aparece na foto com cores brilhantes que ao mesmo 
tempo revelam contrastes sociais, estruturais, econômicos e geológicos. As casas 
alaranjadas presentes na foto se alinham em direção ao asfalto quente, levando os 
moradores daquelas casas a atravessar um muro invisível, que os leva a um mundo onde 
tudo é alto, poderoso, imponente. São prédios novos, de cores centradas, onde o aperto e 
a simplicidade das casas alaranjadas não tem vez, em que as pessoas classudas, apesar 
de irem em direção ao mesmo asfalto quente, não atravessam nenhum muro. É claro: o 
espaço geográfico fala, grita e a geologia ajuda. São morros e vales, são vales e morros. 
Essa foto mostra uma realidade geológica que se repete em Salvador, mostra morros e 
vales; mostra casas alaranjadas e prédios de cores centradas, mostra o óbvio: Salvador é 
um verdadeiro mar de morros. 
Nós, brasileiros, não sabemos o que temos! Diante de tantos monumentos, painéis, 
estátuas, verdadeiras obras de arte construídas com esforço, afinco e inspiração para 
embelezar nossa cidade. Estagnamos na falsa percepção que o “quintal do vizinho” tem 
a grama do quintal mais verde. Se parássemos para observar, olhar e entender cada uma 
dessas de expressões que nos rodeiam, seríamos mais capazes de compreender nosso 
mundo e suas maneiras. Dessa forma tive o prazer de, na última semana, ficar mais 
atento às coisas belas que nos rodeiam. Confesso que me impressionei. No decorrer do 
trajeto que faço da escola para casa ou quando saí perambulando pela cidade, notei, 
pela primeira vez, a presença de um “Relógio de Sol” na Av. Otávio Mangabeira, entre 
Figura 23 - Fotografia de Alanna - Geologia  2014.
         Fonte: Grupo fechado – Facebook
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o Aeroclube e o Centro de Convenções. Descobri que foi inaugurado exatamente no dia 
do meu aniversário, em homenagem ao Encontro dos Países Ibero-Americanos. Outro 
monumento, na verdade uma escultura, é da “Mulher”, em frente ao Shopping Iguatemi. 
Feita por Caribé e inaugurada em 1985, a obra mostra uma mulher carregando uma 
criança nos quadris. A mulher não tem braços e isso dá a ela uma certa imponência, 
poder, força. Já na Praça Visconde de Cairu, quem nunca viu o monumento da Cidade do 
Salvador? É do artista Mário Cravo, e é composta por um chafariz e quatro estruturas 
abstratas. No meu percurso também há um paredão, uma encosta coberta por obras de 
alumínio representando animais do artista pernambucano Siron Franco. [...] Finalizando, 
vi também obras no parque escultórico do Dique do Tororó, é de Tatti Moreno, são orixás 
representando o sincretismo religioso da Bahia. Já na calçada de quem vai em direção à 
Lapa existem quatro estátuas femininas e no meio um chafariz. Não há indicação do autor 
da obra. Em síntese, a cidade de Salvador apresenta muitas particularidades. Se dermos 
mais valor aos nossos artistas e obras, veremos que não há necessidade de gastarmos 
montanhas de dinheiro para vermos a Torre Eiffel, se nem ao menos conhecemos a história 
da nossa cidade. 
Figura 24 - Fotografia de Cauan Silva de Jesus – Edificações – 2015.
Fonte: Grupo fechado do Facebook
Os orixás do Dique do Tororó um dos lugares mais bonitos de Salvador, talvez seja aí, 
onde esteja nítida como a arte está presente nas edificações. 
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Figura 25 - Fotografia de João César - Edificações, 2015.
Fonte: Grupo fechado – Facebook
Essas são as duas torres do edifício Cempre (Centro Empresarial Previnor), localizado 
na Avenida Tancredo Neves. Seu design chamou a minha atenção por ser inovador e 
moderno. Aparenta ser apenas um prédio simples, porém seu acabamento é composto por 
formas geométricas, de cores que são atrativas e que chamam a atenção ao local. 
Neste local há muitos trabalhadores que diariamente tem a sorte de desfrutar 
da aparência desta obra de arte moderna, construída para ser um simples 
edifício, mas que tem uma função cultural. 
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Figura 25 - Fotografia  de Letícia – Turismo, 2012.
Aqui estamos nós. Presos 
em nossas próprias grades ou 
em nossas desigualdades. 
É mais um registro da 
minha realidade, é o meu 
olhar acolhido pela lente, 
no entanto é o retrato 
do medo que não 
se conteve em mim. 
Vale das Pedrinhas.
Instalado no Forte de Santo 
Antônio da Barra, mais antiga 
edificação militar do Brasil, cuja 
construção em 1534, o Museu 
Náutico da Bahia é único do gênero 
em todo o estado, reunindo valioso 
acervo de achados arqueológicos 
submarino, uma coleção de 
instrumentos de navegação e 
sinalização náutica, maquetes, 
miniaturas de embarcações de 
variada origem e uma mostra 
permanente relativa à geografia, 
história, antropologia e cultura 
da Baía de Todos os Santos. Sua 
localização privilegiada na esquina da baía, de onde se deparamos com uma bela vista do 
oceano, a elegância de seu traçado, bem como a beleza de seus espaços internos e externos, 
que chamam a atenção de todos que passam por ali. A foto está numa posição diagonal, pois 
assim, podemos observar também a torre do Farol.  
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O Rio Camurujipe, um dos maiores 
rios da cidade do Salvador, está 
completamente poluído pelo despejo de 
esgotos clandestinos ao longo do seu 
curso. Isso é um grande problema da 
falta de saneamento, em consequência 
das ocupações irregulares dos solos da 
cidade. Hoje, praticamente todos os rios 
de Salvador estão nessa situação, o que é 
muito triste. Ao invés de termos esses rios 
como pontos de lazer, convivemos com 
canais de esgoto a céu aberto cortando toda 
a nossa capital. Os rios são como veias e 
artérias para as cidades, regando a flora 
e a fauna, e participando ativamente dos 
processos respiratórios e de climatização, 
porém, com tanta poluição nossas veias 
estão entupidas, prestes a desencadear um 
infarto fulminante.
Figura 28 - Fotografia de Ronaldo Silva- Saneamento, 2015
 Fonte: Grupo fechado Facebook.
O Elevador Lacerda – Praça da Sé - é um símbolo da cidade 
de dois andares chamada de Salvador, um dos mais conhecidos cartões 
portais da Bahia. Apesar de secular, é um conjunto moderno, que recebeu 
várias reformas ao longo dos anos. Foi o primeiro elevador no mundo a 
servir de transporte público e o mais alto 
desse tipo, quando foi inaugurado, em 8 de 
dezembro de 1873, dia de N.S. da Conceição 
da Praia. A receita desse primeiro dia 
de funcionamento foi doada ao Asilo dos 
Expostos da Santa Casa da Misericórdia. 
Liga a Praça Tomé de Sousa, na Cidade 
Alta, à Praça Cayru, no bairro do Comércio. 
Possui duas torres, quatro cabines e 73,5 
metros de altura. Tem capacidade total 
para 128 pessoas, nas quatro cabines, e a 
viagem dura 22 segundos. Transporta, em 
média, mais de 750 mil pessoas por mês, 
funcionando 24 horas por dia. 
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Figura 30 - Fotografia de João Pedro Edificações- 2015. 
Fonte: Grupo fechado- Facebook
“Passar uma tarde em Itapuã
Ao sol que arde em Itapuã
Ouvindo o mar de Itapuã
Falar de amor em Itapuã...”
             
Vinicius de Moraes
O farol de Itapuã ou farol da Ponta de Itapuã é um farol em 
Salvador, na Bahia, no Brasil. Se situa na praia de Itapuã, no 
subdistrito de Itapuã, a cerca de 23 quilômetros do farol de Barra. 
Trata-se de uma torre troncônica em ferro fundido com 21 metros 
(69 pés), assente sobre uma base de concreto e ligada à praia por 
uma ponte também de concreto. O farol está pintado com barras 
horizontais brancas e vermelhas. Emite um relâmpago branco a 
cada seis segundos, com um alcance de 15 milhas náuticas (28Km).
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Essa é a Igreja da Ordem Terceira da Santíssima Trindade. A Igreja do século 
18, localizada na Água de Meninos (Salvador, Bahia). Em 1733, a Irmandade do 
Rosário e Santíssima Trindade arrendou um terreno da paróquia de Santo Antônio 
Além do Carmo, para a construção de uma capela sob a invocação de N. S. do 
Rosário e Santíssima Trindade. Esse templo foi erguido na ladeira que dá acesso a 
Água de Meninos, acredita-se que ainda existem restos desta primeira construção. 
Em 1739, a Irmandade optou por construir uma igreja maior, no local atual. Em 
seu prospecto de 1800, Vilhena indica que ela era conhecida com Igreja do Rosário. 
Nesse prospecto, a Igreja é apresentada ainda sem torres e, nessa época, ela era 
uma capela da Paróquia do Pilar. Em 1888, a Igreja foi consumida por um incêndio, 
restando só as paredes externas. Possui três naves e sua fachada tem elementos em 
rococó e neoclássico. Perdeu uma das torres e as imagens antigas foram retiradas. 
Hoje está praticamente em ruínas, mas o local é habitado por uma comunidade 
pobre. E o que mais me chama atenção é a degradação que provavelmente é pouco 
notada por quem passa por perto do local. Além do mais, tem tudo a ver com 
Edificações, já que se trata de uma construção. 
Figura 31 - Fotografia de Aline – Edificações 2015.
Fonte: Grupo fechado- Facebook
37
Postei essa foto porque 
uma cena que é normal 
sempre ver de perto às 
vezes perde sua beleza, 
simplesmente porque não 
vemos como um todo. Essa 
é a Baía de todos os Santos 
vista de cima próximo do 
Elevador Lacerda. Todo 
esse território tem uma 
história. A baía de Todos-
os-Santos (BTS) é uma 
parte da costa litorânea 
brasileira localizada no 
estado da Bahia. É a segunda maior baía do mundo (depois do golfo de Bengala) e a 
maior do Brasil. Foi nominada em 1501 quando uma expedição portuguesa comandada 
por Gaspar de Lemos e acompanhada por Américo Vespúcio, cartógrafo e escritor 
italiano, que daria nome a todo o continente americano, foi enviada para mapear as novas 
terras, ‘descobertas’ um ano antes por Pedro Álvares Cabral. Era o dia 1º de novembro, 
Dia de Todos os Santos na tradição da religião católica. Por costume, nomeavam-se 
todos os acidentes geográficos de acordo com os santos dos dias onde os mesmos eram 
identificados - cabendo à baía, portanto, este nome.
Figura 33 - Fotografia Isabela – Edificações – 2015
Fonte: Grupo fechado - Facebook
No coração da cidade vemos resquícios 
da história já passada. Construções 
quase invisíveis, sem uso aparente. 
Construções alteradas pelo tempo, perto 
da queda final, abandonadas e despidas 
de qualquer cuidado. É neste cenário que 
nascem as vidas, um pequeno rumo de 
folhas esverdeadas surgem da destruição 
da obra, silenciosas folhas de verão que 
se banham ao sol do centro. Relaciono-
me a área de construção pela propagação 
do verde nas paredes, se algum dia eu 
chegar a trabalhar nesta área será por 
este princípio que me guiarei, pois de que 
adianta construir um lugar para viver se 
nele quase não há vida?
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O que não falta na cidade de Salvador são obras de artes ligadas, de alguma 
forma, a automação. Pensei em várias, desde um simples balanço feito com 
um...  até mesmo o elevador Lacerda, símbolo da nossa capital. Mas o que 
realmente me chamou atenção foi o monumento Fonte da Rampa do Mercado 
(1972), feita pelo artista plástico Mario Cravo, e que está localizada na 
Praça Cayru, em frente ao Elevador Lacerda. Encomendada pelo então 
prefeito, Antônio Carlos Magalhães que se preocupou em mudar a estrutura 
urbana da cidade, a escultura-fonte foi feita em fiberglass (ou melhor, fibra de 
vidro). O principal objetivo é a tentativa de criar um elo entre a cidade antiga 
e a cidade nova, o passado e o futuro. Acredito que por meio dos sistemas 
que lançam jatos d’água sincronizados, os soteropolitanos podem vislumbrar 
todo o avanço tecnológico associado a uma arte que foi introduzida a cidade 
na década de 70.
Figura 34 - Fotografia Jair Braga Automação - 2014 
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Além das produções de relatos que entrelaçam experiências vividas na capital da Bahia ao 
curso e à arte, durante nossos encontros, os alunos foram incentivados a refletirem sobre: 
Quem produz essas visualidades? Como e porque são produzidas? Que histórias contam? 
A quem e para que servem as imagens? Como interagimos (ou não) com as diferentes 
visualidades? (GUIMARÃES, 2008).  
Esse direcionamento parte do princípio de que um pensamento crítico se instaura no 
movimento entre olhar e questionar as imagens; na reflexão sobre as relações no âmbito 
social em que estas se inserem e o que tais representações podem suscitar às relações pessoais 
e interpessoais. 
Para tanto, os estudantes elaboraram esboços iniciais de projetos poéticos, de temática livre, 
propondo formas de sociabilidade em meio ao contexto urbano e escolar. Posteriormente, 
as ideias preliminares foram apresentadas aos demais colegas para que fossem discutidas e 
enriquecidas. Em seguida, foram realizados levantamentos de temáticas similares. A partir 
das semelhanças e das diferenças entre os temas, os alunos se agruparam e trabalharam a 
execução dos projetos em grupo e/ou individualmente. 
2.5.2 Aguçando olhares
Na visão de Ostrower (1986), criar e viver são ações integradas. O ato criador abrange a 
capacidade que o indivíduo possui de perceber, conscientemente, o que o cerca e relacionar, 
dentre os inúmeros estímulos que recebe a cada instante, aqueles que ele é capaz de 
compreender, de forma a tornarem-se configurações e ordenações para si mesmo. A autora 
observa que o próprio processo de trabalho se converte em processo criador, de buscas e de 
descobertas sempre mais abrangentes. 
Figura 35 - Alguns  registros de processos criativos dos discentes do IFBA.
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 Fonte: Arquivo pessoal.
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Podemos observar, nos registros, que a produção estética se coloca como uma possibilidade 
ainda não absorvida completamente, mas que será em breve configurada como transformadora 
na produção de sentidos que foram experienciados e disseminados em exposição, cujos 
registros se encontram no quarto capítulo.
 Fonte: Arquivo pessoal.
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 Fonte: Arquivo pessoal.
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Para alcançar os resultados finais, foi realizada uma série de exercícios de ver/olhar 
diversas formas de expressões artísticas para ampliar os sentidos e criticamente enriquecer 
a experiência estética de cada um. Além disso, a construção dos conteúdos e das abordagens 
levou em consideração os diversos repertórios individuais, fazendo com todo o processo 
participativo.
 Fonte: Arquivo pessoal.
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 Fonte: Arquivo pessoal.
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 Fonte: Arquivo pessoal.
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 Fonte: Arquivo pessoal.
47
2.5.3 Partindo de olhares
Os registros de imagens da cidade, postadas pelos estudantes, permitiram planejar alguns 
conteúdos teóricos das aulas, a exemplo dos grafites enquanto intervenções urbanas. Segue 
um exemplo de abordagem teórica com uma aproximação à arte relacional apontada pela 
pesquisa.
Apresentei, em slides, a fotografia de Mateus (figura 37) postada no grupo fechado do 
Facebook. Além disso, expus outras imagens do projeto Retratos de Crianças do Êxodo, 
do fotógrafo brasileiro Sebastião Salgado7, realizado em parceria com a sua esposa, Lélia 
Deluiz Wanick Salgado, em viagens por quarenta países, ao longo de seis anos; e do artista 
Vik Muniz.
7 Sebastião Salgado nasceu em 1944, em Aimorés, Minas Gerais. É formado em economia e começou sua carreira como fotógrafo 
na França, onde mora desde 1973. Já recebeu os prêmios mais importantes concedidos ao fotojornalismo, entre eles o de Melhor 
Repórter Fotográfico do Ano, oferecido pelo International Center of Photography de Nova York, e o Grand Prix da Cidade de Paris.
Tendo mais ligação com a arte do que com a área de 
Construção Civil, essa é uma pintura em grafite que 
chama muito minha atenção, localizada em um viaduto 
próximo à prefeitura de Lauro de Freitas[...].
Figura 36 - Fotografia de Sebastião Salgado- Êxodo
Fonte: https://br.images.search.yahoo.com/search/images
Figura 37 - Fotografia de Mateus Lopes. Edificações – 2014.
Fonte:  Grupo fechado - Facebook
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A exposição Retratos de Crianças do Êxodo conta a história da humanidade em trânsito. 
De pessoas que se tornaram migrantes, refugiadas ou exiladas por forças que não tinham 
como controlar; para fugir da pobreza, da repressão ou das guerras. As imagens abordam os 
sonhos, mazelas e fragilidades do ser humano, ao mesmo tempo em que retratam a fuga de 
migrantes, refugiados e pessoas deslocadas em diferentes pontos do mundo: a tragédia sem 
paralelo da África; o êxodo rural, o conflito de terras e a urbanização caótica na América 
Latina; e imagens das novas megalópoles asiáticas. Em cada uma dessas situações extremas, 
você também se depara com o registro daqueles/as que, mesmo em meio ao caos, mantém 
acesa a chama da esperança, a criança.
Em vista disso, as fotografias de Salgado exploram situações cotidianas e as “falas do corpo” 
dos personagens selecionados evidenciam os efeitos das diversas modalidades de relações 
de poder. Ao fotografar, sobretudo os sujeitos que sofrem efeitos da dominação de outros, 
Sebastião Salgado se preocupa em denunciar, por oposição ou contraste, os que monopolizam 
e egoisticamente acumulam bens materiais e imateriais (NASCIMENTO, 2008)
Talvez o fotógrafo nos proponha pensar e repensar a forma como o ser humano coexiste 
e sobrevive em um mundo capitalista, individualista e globalizado e, ao mesmo tempo, 
denuncie a necessidade de inclusão dos marginalizados social e culturalmente. Parece que 
não há dúvidas de que o objetivo de suas imagens é provocar uma reflexão sobre questões 
políticas, sociais e econômicas, ao retratar a história de pessoas que foram obrigadas a deixar 
a terra natal.
Outro artista brasileiro também contemporâneo, abordado em aula, foi Vik Muniz (1961). 
Fotógrafo, desenhista, pintor e gravador, desde 1988, realiza séries de trabalhos nos quais 
investiga, principalmente, temas relativos à memória, à percepção e à representação de 
imagens do mundo das artes e dos meios de comunicação. Faz uso de técnicas diversas e 
emprega nas obras, com frequência, materiais inusitados como açúcar, chocolate líquido, 
doce de leite, catchup, gel para cabelo, lixo, poeira e diamantes. Tais elementos são utilizados 
para recriar figuras referentes tanto ao universo da história da arte como do cotidiano. 
 A série fotográfica Crianças de açúcar, em exposição realizada em São Paulo, trata 
também, a partir de outra perspectiva, de problemas relacionados com a injustiça social. O 
título remete à literalidade da execução do ato fotográfico e às associações interpretativas 
que podem ser construídas pelo receptor. O artista modela, pacientemente, a imagem de 
crianças negras no próprio açúcar; só depois é que realiza a fotografia. Ou seja, ele não 
fotografou uma criança diretamente, mas realizou, a partir da manipulação do açúcar, uma 
representação da representação de uma criança. A escolha do material que desencadeia o 
processo de duplicidade representacional, não é casual. Remete a um ciclo da expansão 
econômica colonial no qual o grande latifundiário recorria ao trabalho escravo sem qualquer 
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preocupação com a socialização da renda e das condições sociais. O açúcar alude, ainda, 
à docilidade da infância negra, contrastada com o amargor da situação social a que foram 
historicamente submetidas (NASCIMENTO, 2008).
Entretanto, o processo de Muniz não está restrito à escolha de personagens que convivem 
com a situação de exclusão social. O artista também se preocupa em provocar a ilusão visual, 
propiciada pela manipulação de materiais inusitados no ato de fotografar. A representação e o 
próprio processo fotográfico subordinam-se ao não usual com que o artista manipula os materiais 
e empreende uma hibridização ou mistura de linguagens artísticas, articulando fotografia com 
procedimentos da pintura, modelagem, escultura e assemblage. Se, para Sebastião Salgado, 
basta o flagrante da câmera diante do ser humano explorado e um propósito político específico; 
Figura 38 - Vik Muniz - Crianças de açúcar - 1996
Fonte: http://tccvikmuniz.blogspot.com.br/2011
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para Vik Muniz é preciso lidar com a intenção, não necessariamente de denúncia política, mas 
de um processo de execução e visualização ilusionista do ato fotográfico. 
Em relação à educação e ao ensino das Artes Visuais, eu concordo com Nascimento (2008) 
ao afirmar que a infância representada  por Sebastião Salgado nos possibilita ressaltar a 
necessidade de a escola continuar tentando ser uma instituição acessível para toda a população, 
tanto para quem está dentro, como para quem está fora dela. Logo, é preciso promover aulas 
não restritas à sala de aula, que se sirvam ou se articulem com os equipamentos da cidade.
Em relação à menina grafitada da foto de Mateus (figura 37), cujo tag não está visível, não 
nos parece ser uma transmissão linear da menina sem-terra de Sebastião Salgado, mas uma 
via direta que propicia formas de interação, pelas quais as formas apreendidas e produzidas 
por profissionais terminam chegando ao grafiteiro involuntariamente, por pura identificação 
de tempo e lugar, tempo de recepção.
Quanto ao termo grafite, em italiano, quer dizer “inscrição feita em paredes”. Há vestígio 
dessa manifestação popular desde o Império Romano. Entretanto, o grafite que conhecemos 
atualmente surgiu na década de 1970, nos Estados Unidos, junto com o Hip Hop, como uma 
reação natural de descoberta de novas formas de arte. Ambos têm como propósito refletir 
sobre a realidade das ruas, expressando a opressão sofrida pelas classes menos favorecidas. 
Por isso, ganharam espaço entre os jovens como forma de expressar seus desejos e suas 
angústias, sendo assim, uma linha direta para a difusão mensagens de cunho social e político. 
Em nossos encontros, vimos algumas imagens de grafites, inclusive os realizados pela dupla 
Gustavo e Otávio Pandolfo, conhecidos como “Os Gêmeos”. Os grafiteiros, que começaram 
sua carreira em São Paulo, hoje são uma das maiores referências do grafite brasileiro, 
alcançando também reconhecimento mundial, por sua qualidade plástica e criatividade, 
tanto quanto artistas como Jean-Michel Basquiat, Keith Haring, Cobra, entre outros.
Dos conteúdos teórico/práticos trabalhados em sala de aula foram gerados artefatos, que 
foram distribuídos em exposição em diferentes espaços da escola, a primeira em dezembro 
de 2012 intitulada: Quem tem medo de arte contemporânea? 8. A segunda entre os dias 03 
a 10 de dezembro de 2014, com o título: Arte? Pra que serve? 9 a terceira exposição foi 
realizada entre 18 a 22 de janeiro de 2016: Isso é arte 10 ?
No próximo capítulo trato do marco teórico da tese.     
8  Título dado ao livro do crítico de arte e curador Fernando Cocchiarale, publicado em 2007 pela Fundação Joaquim Nabuco.
9  Título usado da performance do pernambucano Paulo Brusck, apresentada na cidade de Recife em 1978 e na 29a edições da 
Bienal de São Paulo.
10  Isso é arte? Título do livro do americano Will Gompertz que escreveu sobre 150 anos de arte moderna - do impressionismo até 
os dias de hoje.
51
A nossa ideia foi chocar, impressionar, instigar o público, deixando que a imaginação fluísse 
e que nosso trabalho fosse interpretado das mais variadas formas e mostrar ao público um 
pouco da arte contemporânea. Ana Elisa.
Despertar a curiosidade das pessoas para o que é arte, mostrando que ela pode se diversificar 
e que devemos estar dispostos a redescobri-la a todo instante. Aislene. 
A obra Que Arte é Essa? foi para instigar e desenvolver o olhar  do público. Thaís.                       
Figura: 39 - Thaís, Ana Elisa e Aislene – 
Que Arte é Essa? Turismo - 2012
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3. ENTRELAÇAMENTOS ENTRE O 
 ENSINO-APRENDIZAGEM DAS ARTES VISUAIS,    
 A CULTURA VISUAL, O OLHAR, A EXPERIÊNCIA    
 ESTÉTICA E  PROCESSOS CRIATIVOS
Trabalhar com imagens, neste sentido, significa para 
Warburg trabalhar na encruzilhada não somente entre o corpóreo e o incorpóreo, 
mas também, sobretudo, entre o individual e o coletivo. A ninfa é imagem da 
imagem, a cifra das Pathosformeln que os homens transmitem uns aos outros 
de geração em geração, e à qual ligam sua possibilidade de se 
encontrar e se perder, de pensar ou não pensar. 
As imagens são, portanto, um elemento marcadamente 
histórico, mas,  segundo o princípio benjaminiano pelo qual 
surge vida daquilo do que surge a história 
(e que poderia ser reformulado no sentido que 
surge vida de tudo que surge imagem), elas são, de algum modo, vivas. 
Giorgio Agamben 
      
Qual seria o campo epistemológico das Artes Visuais? Seria no âmbito do pensamento 
sobre o fazer e a experimentação? Como poderemos entender nossas ações pedagógicas na 
esfera da investigação sobre a arte/educação? Como poderemos fundamentar as práticas no 
ensino-aprendizagem da arte com as teorias existentes? Parto do pressuposto de que para 
podermos entender com mais profundidade as nossas práticas e ações é necessário refletir 
sobre  algumas questões, teorias e conceitos atuais da arte/educação.
Para tanto, importa informar que algumas dimensões entrelaçam-se na estruturação do 
referencial teórico deste capítulo: lanço um olhar sobre a Cultura Visual como proposição 
para permear o entendimento e o planejamento para o ensino-aprendizagem das artes visuais 
na educação profissional, com interseções acerca da importância da educação do olhar, a 
experiência estética e os processos criativos, além de estabelecer interfaces com a arte e sua 
história, com ênfase na arte contemporânea em meio à arte relacional.
Isso quer dizer que existiu um roteiro do qual partiu o processo de trabalho. Entretanto, 
esse roteiro sempre foi permeável, maleável, adaptando-se a imprevistos ou descobertas que 
aconteceram no decorrer da ação.
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3.1 A Cultura visual e o ensino-aprendizagem das Artes Visuais
A cultura visual se configura como um campo amplo e múltiplo, no qual se abordam 
espaços e maneiras como a cultura se torna visível e o visível se torna cultura (MARTINS e 
TOURINHO, 2015). Está associada aos estudos da cultura e do social e às várias disciplinas 
do conhecimento, dentre elas, a História da Arte, Artes Visuais, Sociologia, Psicologia, 
Semiótica, Publicidade, Informática, Cinema, Design, Educação, Sociologia, Antropologia 
e a Geografia. Muitos teóricos vêm usando o termo cultura visual com o objetivo de incluir 
um conceito comum a todas as realidades visuais, sejam quais forem, que afetam os sujeitos 
em seu cotidiano. 
Uma das razões para abraçar alguns pressupostos da cultura visual, nesta investigação, é 
justamente por entender que esta pode prover os alunos com um conjunto de ferramentas 
críticas para a compreensão da visualidade de forma ampla, considerando que os jovens 
de hoje vivenciam mundos digitais/virtuais e tecem redes sociais que se configuram em 
correntes de proliferação de imagens, onde se identificam por meio de subjetividades e 
construção de identidades. 
Fomentado pela história da arte, arte-educação, estudos feministas, pós-estruturalistas e pós-
coloniais, o campo da cultura visual procura buscar e realizar mudanças nas maneiras como 
compreendemos os fenômenos visuais, especialmente nos fazendo pensar sobre o uso que 
damos às imagens e aos artefatos. Faz-nos pensar também sobre os impactos que imagens e 
artefatos promovem nos modos como concebemos, agimos e sentimos o mundo (MARTINS; 
TOURINHO, 2011). 
Desde 2011 que Duncum é categórico, ao afirmar que a arte-educação precisa mudar para 
que possa abordar os efeitos sociais da proliferação sem precedentes da imagética comercial 
que, atualmente, satura a vida diária em várias partes do mundo. O modo como vivemos hoje 
– como vivem, em especial, nossos alunos, eletronicamente conectados – é muito diferente 
do mundo retratado pela prática educacional artística convencional, que continua a enfocar 
elementos e princípios modernistas, bem como meios de comunicação tradicionais.
De acordo com HERNÁNDEZ (2011), podemos nos aproximar da noção de cultura visual 
por vários ângulos. Em primeiro lugar, a partir de uma história cultural da arte, significando 
prestar atenção não somente ao contexto de produção das representações que chamamos 
obras de arte, mas também à sua distribuição e recepção; incluindo, além do espectro da 
cultura visual, as representações vinculadas à paisagem visual dos sujeitos. 
Em segundo lugar, é preciso considerar a cultura visual como uma trama teórico-metodológica 
derivada do pós-estruturalismo, dos estudos culturais, da nova História da Arte, dos estudos 
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feministas, entre outras fontes, uma vez que não enfatiza tanto a leitura das imagens como 
proposições subjetivas que produzem as representações mediadas pelas imagens. Isto 
significa levar em conta que as representações visuais são portadoras e mediadoras de 
posições discursivas que contribuem a pensar o mundo, a pensarmos como sujeitos, e que 
fixam a realidade de como olhar e ser olhado. 
Em terceiro lugar, a cultura visual é uma referência para pensar de forma crítica o momento 
histórico no qual vivemos e a revisar o olhar com o qual construímos o relato sobre outras 
épocas, a partir de suas representações visuais. Por fim, a cultura visual é uma referência 
para situar uma série de debates e metodologias, não somente sobre a visão e as imagens, 
mas também sobre as formas culturais e históricas da visualidade. 
Como professora, entendo o ensino-aprendizagem da arte como um espaço de aprendizado 
da arte como conhecimento, ao mesmo tempo como provocadora de percepções e criações; 
instauradora de sentido sobre o cotidiano e acerca do papel do professor como instigador de 
processos de práticas pedagógicas que possam possibilitar aos estudantes expor, examinar 
e criticar os códigos, tidos como imutáveis e essencializados, de sistemas mediados pela 
televisão, internet, publicidade e outras formas de produção corporativa.
Olhar e tentar compreender uma imagem após todas essas considerações, já não é mais tarefa 
simples. Afinal, é se deixar olhar o mundo e ao mesmo tempo se deixar olhar por ele. Este, 
talvez, seja o primeiro movimento que nos conduza a tramas perceptivas, a desdobramentos 
de processos de compreensão, assim como resume Didi-Huberman (1998:  4): “o que vemos 
só vale – só vive – em nossos olhos pelo que nos olha”, ou seja, o indivíduo não escolhe 
olhar; ele simplesmente olha e é olhado, e as relações que se estabelecem seguidas desse 
olhar é que passa pelas escolhas.
3.2 (Des) Educar o olhar para ver o mundo 
[...] a utopia não é legível nem visível. Entretanto, 
ela aí se encontra magnificamente. 
É o lugar do olhar que domina a grande 
cidade, lugar mal determinado, mas 
bem concebido e bem 
imaginado (pleno de imagens). 
Lefebvre
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A primeira tarefa da educação é ensinar a ver: assim Nietzsche resumiu sua filosofia da 
educação. O homem contemporâneo habita uma paisagem onde tudo é produzido para ser 
visto. Em virtude disso, nós nos tornamos seres eminentemente visivos ou, no dizer de 
Peixoto: “tudo é produzido para ser visto, onde tudo se mostra ao olhar” (1988: 361). Já 
Ranciére (2002) nos lembra de que somos contempladores do mundo. 
Observem como, no documentário Janela da Alma, o escritor português José Saramago 
reflete sobre este estado do homem contemporâneo:
Vivemos todos numa espécie de parque audiovisual onde os sons se multiplicam, 
onde as imagens se multiplicam e nós vamos, cada vez mais, sentindo-nos perdidos; 
em primeiro lugar, de nós próprios. E, em segundo lugar, perdidos na relação com o 
mundo. Acabamos por circular por aí sem saber muito bem nem o que somos, nem 
para que servimos, nem que sentido tem a existência. De tanto ver paramos de olhar 
(SARAMAGO, 2001).
Sabemos que o ver/olhar torna-se cada vez mais fundamental no mundo, e o ensino-
aprendizagem das artes visuais, pode ser um território, por excelência, para seu exercício. 
Entretanto, importa enfatizar que só podemos ver quando aprendemos que algo não está 
à mostra e, ainda assim, podemos sabê-lo, como bem resume Chauí: “olhar é, ao mesmo 
tempo, sair de si e trazer o mundo para dentro de si” (1988: 33).
Por outro lado, Santaella informa que: 
Pesquisas empíricas revelam que, provavelmente devido a razões de especialização 
evolutiva, 75% da percepção humana, no estágio atual da evolução, é visual, isto 
é, a orientação do ser humano no espaço, grandemente responsável pelo seu poder 
de defesa e sobrevivência no ambiente em que vive, depende majoritariamente da 
visão. Os outros 20% são relativos à percepção sonora e os outros 5% restantes a 
todos os outros, ou seja, tato, olfato e paladar (SANTAELLA, 1993: 11).
Bosi (1991), por sua vez, diz que a relação do olho com o cérebro é íntima e estrutural. 
O sistema nervoso central e órgãos visuais externos estão ligados pelos nervos óticos, de 
tal sorte que a estrutura celular da retina nada mais é que uma expansão diferenciada da 
estrutura celular do cérebro. O autor ainda é enfático ao asseverar que os olhos recebem 
passivamente, com prazer ou desprazer, contanto que estejam abertas, verdadeiras sarabandas 
de figuras, formas, cores e nuvens de átomos luminosos que se ofertam, em danças e volteios 
vertiginosos, aos sentidos do homem. E o efeito desse encontro deslumbrante pode ter um 
nome: conhecimento.
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Ora, Warhol já tinha percebido que saber ver vai além da capacidade de enxergar, pois 
conhecer é compreender ou extrair de um objeto seus sentidos ou suas razões. Nesse sentido, 
consoante Schlichta (2012), conhecer, longe de ser uma mera assimilação do repertório de 
alguém, exige do apreciador um acervo e um esforço de interpretação da produção artística, 
para vê-la como expressão de outro sujeito e com uma mensagem a ser compreendida. 
O ato de ver, primordialmente ligado ao ato de conhecer, tornou-se em nossos dias um 
verdadeiro empreendimento. Para ver no agora, é preciso aprender a olhar, ou seja, 
é preciso garimpar significados em meio ao excesso de informações que povoam nosso 
horizonte. Só assim será possível extrair do visível o invisível, para então descobrir o que as 
aparências ocultam. É importante lembrar também que o olhar de cada um está impregnado 
de experiências anteriores, associações, lembranças, sonhos, fantasias, interpretações etc. 
Dessa forma, podemos lançar diferentes olhares e fazer uma pluralidade de interpretações 
do mundo, uma construção de conhecimentos visuais.
Entretanto, tão perto e tão longe das salas de aula, vigora um grande dispositivo irredutível às 
imagens que proporciona, entre suas múltiplas funções, uma inestimável força pedagógica. 
Refiro-me à cidade. Independente de sua localização e de suas dimensões, a cidade pode 
funcionar como ponto de ligação entre o poder simbólico e o abstrato que lhe afirma um 
sentido universal, e a concretude dos espaços e ordenações, nos quais vivemos nossos 
cotidianos, se levarmos em conta que aprender a ver envolve aprender a discriminar os 
elementos visuais e a compreender sua organização em uma estrutura.
Perambular pelas ruas da cidade, por exemplo, é ocupar um espaço onde a condição para 
adquirir identidade é ver e ser visto. Para existir e ser reconhecido no espaço urbano é 
preciso estar nele ancorado. Ademais, são elementos naturais e sociais que estão em relações 
dinâmicas, em constante mutação, e em relação de interação. Essas relações, por sua vez, 
implicam processos de criação cultural e tecnológica, além de processos históricos e sociais 
de transformação do mundo circundante. Nesse ambiente, há uma interação complexa de 
configurações sociais, naturais, políticas e psicológicas.
3.2.1 À deriva: olhar/ver, ver/olhar a cidade 
As relações de fruição do homem contemporâneo com o contexto urbano fazem parte de 
uma tradição que remonta ao espírito romântico do século XIX e tem como maior exemplo 
o flâneur parisiense, incorporada por Walter Benjamin (2000), em seu ensaio, A obra de 
arte na era de sua reprodutibilidade técnica. O autor chama a atenção para a figura do 
flanêur que, com um prazer quase voyeurístico, comprazia-se em observar refletidamente 
os moradores da cidade em suas atividades diárias. Dessa paixão pela cidade e a multidão, 
decorre a flanêurie como ato de apreensão e representação do panorama urbano.
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Se a expansão sem precedência da economia industrial e a consequente explosão demográfica 
das cidades, em especial Londres e Paris, acarretaram no surgimento do ambiente urbano 
moderno, então também possibilitou novas formas de experimentar e perceber. Isso, por sua 
vez, requeria um novo modo de olhar para o mundo e novas propostas estéticas. Benjamin 
procura apontar essas transformações, ao investigar como tais mudanças foram registradas 
na literatura daquela época.
Nessa perspectiva, trago para este estudo uma proposição a favor do conhecimento liberado 
da rotina involuntária e das influências impostas pela indução e pelo comportamento. Eis, 
assim, um convite à deriva11 que se destina a superar a visão do território como terreno de 
atividades massificadas e previsíveis, estimulando a participação dos alunos, seres humanos, 
enquanto personagens vivedores e não simples atores figurantes. Aplicada como um exercício 
de perder-se no território para descobri-lo e decifrá-lo, a deriva contraria as fórmulas do 
reconhecimento cotidiano, induzido e superficial, para desenvolver a percepção e a análise 
crítica do espaço e do tempo reais onde e quando vivemos. 
Já olhar/ver o lugar, o território, seria uma proposta, um convite à situlogia12, que associa 
os sistemas perceptivo e cognitivo por meio de experimentações com o espaço e no tempo 
presente, por meio da crítica vivente fundada na vida experimental que avalia as inter-
relações dos habitantes com o lugar (território) e seus resultantes modelos de conduta 
(territorialidades). Isso demanda o contato direto com o aqui e o agora do momento histórico, 
otimizado por uma tática situacionista muito importante que é a deriva.
Se observarmos a cidade, ver-se-á que ela é muito mais do que seus edifícios e sua arquitetura; 
é uma rede de interconexões, de estruturas que constituem parte fundamental do que somos, 
partindo tanto das experiências individuais quanto das coletivas. 
Através de formas materiais, percebe-se que ela é formada também por uma pluralidade de 
sentidos e sensações expressadas através da materialização de vários contextos e interações. 
Eis, de fato, o espaço do percebido, da impressão imediata, do conceito, do pensado, do 
entendido, ao mesmo tempo em que é o espaço das representações e do imaginário.
A importância da cidade é refletida na arte e sua história e é referência para muitas das 
produções espalhadas por todo o planeta. A paisagem, a arquitetura, os templos, os 
11  A teoria da deriva é um dos trabalhos de autoria do pensador, intelectual e fundador da Internacional Situacionista – IS, Guy-
Ernest Debord (1931-1994). Inicialmente ligada à arte, à superação do Surrealismo, e principalmente às ideias de ir além da arte, 
passou a tratar da vida cotidiana em geral, da relação entre arte e vida. Disponível em: http://pt.wikipedia.org/wiki/Teoria_da_
deriva
12 Situlogia é um neologismo derivado de uma espécie científica originalmente denominada por Leibniz de analysis situs. Em 
conjunto com a situgrafia e a situmetria, a situlogia dedica-se ao conhecimento do território por meio de valores humanos que 
substituam procedimentos dogmáticos e empirismos gratuitos. 
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monumentos das praças, os desenhos e pinturas nos muros, nos espaços públicos e privados, 
são partes expressivas de seu repertório para o estudo e conhecimento desse campo específico 
da produção humana que, em grande parte, assenta-se na linguagem visual, afirmando suas 
políticas e seus interesses por meio de seus discursos técnicos e teóricos.
A partir dessa perspectiva, propor pesquisas e registros de imagens da cidade e de suas 
dimensões estéticas pode constituir insumos interessantes para começar a discutir outras 
temáticas relacionadas com o ensino-aprendizagem das artes visuais na escola de educação 
profissional.
3.2.2 Olhares deambulantes: a cidade e as paisagens
Saber orientar-se numa cidade não significa muito.
No entanto, perder-se numa cidade, 
como alguém se perde numa floresta, requer instrução.
Walter Benjamin 
As cidades e os lugares expressam a diferenciação econômica entre as pessoas, o que é 
resultante, muitas vezes, de questões históricas que submetem cidadãos e até grupos étnicos 
a contextos de subalternidade. Um exemplo disso foi o processo de escravidão que até hoje 
deixa suas marcas, no sentido de manter a maior parte da população negra com baixos níveis 
de renda e educação como é o caso da cidade de Salvador, capital da Bahia.
Logo, um convite à percepção da cidade pelo olhar/ver dos estudantes pode possibilitar 
distinguir as formas dos lugares expressas pelas paisagens, pelos aspectos culturais e 
subjetivos: uma dimensão estética, afetiva, que tem a ver com a identificação emocional 
das pessoas e lugares. O aspecto afetivo, não podemos nos esquecer, remete à noção de 
privacidade, de permissão e território.
Os registros das paisagens e as narrativas apresentadas pelos estudantes (vide capítulo 2) são 
oriundos da Cidade do Salvador, a primeira Capital do Brasil, que completou 467 anos no 
dia 29 de março de 2016. Até o início do século XIX, era a maior cidade do Brasil, a segunda 
maior em todo o Império Lusitano, atrás apenas de Lisboa; e até os anos de 1870, tinha o 
porto mais movimentado do País.
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Ademais, até 1763, Salvador sediou a capital da Coroa Portuguesa nas Américas, sendo 
que alguns monumentos construídos neste período continuam preservados. São mais de 
oitocentos casarões dos séculos XVII e XVIII, situados no Centro Histórico, que preservam 
a memória dos primórdios da História do Brasil. Diversas igrejas e museus completam a 
estrutura do bairro do Pelourinho que, no passado, foi ponto oficial de tortura dos escravos.
Além disso, a Bahia sempre teve um litoral diferenciado, sendo considerado o que detém o 
maior número de praias do país. As riquezas da cidade podem ser vistas em cada esquina, 
onde alegria, criatividade, musicalidade e riqueza cultural são características inerentes ao 
povo baiano, que tirou da mistura de raças e costumes o seu principal tempero. Hoje é 
conhecida como a “capital cultural do país”, berço de grandes nomes no cenário artístico, 
com destaque mundial. 
Com quase cinco séculos de existência, contudo, esta cidade ainda preserva um cenário de 
exclusão social e racial, de miséria e violência. Segundo dados do Censo 2010, realizado 
pelo Instituto Brasileiro de Geografia e Estatísticas (IBGE), Salvador é a quarta de vinte 
cidades brasileiras que concentram 88,6% dos domicílios em aglomerados subnormais. 
De acordo com o levantamento do Instituto, um aglomerado subnormal é um conjunto de 
no mínimo 51 unidades habitacionais, que podem ser barracos, casas ou outras moradias 
consideradas carentes. Esses conjuntos são fruto de ocupação ilegal de terra, podendo ser 
favelas, invasões, grotas, baixadas, comunidades ou vilas.
Difícil crer como esta histórica terra, de muitas riquezas naturais e culturais, convive com 
o dilema da pobreza, miséria e desemprego, e, ao mesmo tempo, conserva a exuberância 
de uma metrópole.  Como não se indignar ao ver que Salvador possui bairros e avenidas 
urbanizadas, com monumentos históricos e sofisticada arquitetura que se mistura com 
dezenas de localidades e bairros populares com esgotos a céu aberto e ruas esburacadas?
Antes de passar para o próximo item, encerro este com algumas considerações de Aguirre 
(2009), quando diz que não basta perceber a escassa presença que tem a escola na construção 
da imaginação, dos desejos e fantasias dos jovens que forma. Não é suficiente também 
certificar a obsolescência da escola atual, para enfrentar o desafio de conectar os currículos 
escolar e cultural. Faz-se imprescindível uma mudança de imaginários, relativa à distribuição 
disciplinar dos saberes e às noções básicas que os consolidam. Por isso, proponho que o 
território da arte-educação seja o das práticas artísticas e dos artefatos visuais susceptíveis 
de gerar experiências estéticas. A esse respeito, acho que a renovação das ideias de arte e 
experiência estética, pensadas, a partir do ponto de vista deweyano, pode nos tirar do despiste 
e propiciar muita luz e novas trilhas pelas quais possa encaminhar algumas mudanças (?) na 
arte-educação.
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3.3 Experiência estética
Era quase final de tarde a maré estava baixa, 
ventos fortes e minha câmera registrando o melhor do litoral. 
Letícia – estudante de Turismo.
Qual o propósito de uma arte cujo 
exercício não me transforma?
Paul Valéry
O estético está na ordem do dia desde que nos damos conta de que pertencemos à civilização 
das imagens. Por isso, pensar o ensino-aprendizagem das artes visuais significa, sobretudo, 
ter acesso a formas de interação e conhecimento que demandam visibilidade complexa da 
realidade em que vivemos e convivemos. 
Para Maffesoli (1996), o estético é primordial. É ele que sustenta o jogo das aparências, os 
usos e costumes, as paixões, os afetos, os vínculos, o desejo coletivo. Pelo estético vive-se 
a emoção, a vibração comum. Ao contrário de outros fenômenos sociais, o estético está 
produzindo novas formas de coletivização, provocando a socialidade estrutural.
Mas qual a especificidade da experiência estética em relação à experiência em geral? Para 
Dewey (2010), a experiência estética não se define pelo objeto ao qual ela corresponde 
– uma obra de arte, por exemplo, nem por algum traço especial, como a beleza, que se 
introduziria na experiência comum. A experiência estética é o desenvolvimento clarificado 
e intensificado da experiência em geral. Ela existe diante da arte, mas também emerge nas 
paisagens da vida cotidiana. Ela se define, entretanto, como uma experiência especial, que 
faz com que a vida não se apresente como uma corrente homogênea e uniforme de fatos 
banais. Um jantar, uma música, um encontro, uma tempestade ou uma viagem podem ser 
experiências desta natureza. Segundo Dewey, a experiência é uma característica irredutível 
da vida, uma negociação consciente entre o eu e o mundo, sendo que a mais intensa é a 
experiência com a arte, porque “a arte é a prova viva e concreta de que o homem é capaz 
de restabelecer, conscientemente e, portanto, no plano do significado, a união entre sentido, 
necessidade, impulso e ação que é característica do ser vivo” (DEWEY, 2010: 93). 
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Ora, tudo isso está na cidade com potencialidades de provocar as mais diversas experiências 
estéticas. Mesmo distante dos museus ou da obra de arte, há uma possibilidade de fruição de 
imagens e com diferentes níveis de complexidade. Sem dúvidas, nesses lugares, as placas 
pintadas por amadores, os grafites, as intervenções, os monumentos históricos, edifícios, 
artefatos diversos e muitas outras imagens proporcionam exercícios da imaginação.
Figura 40 - Marepe- Comercial São Luis
https://www.google.com.br/search?q=marepe&biw.
Se pensarmos em toda possibilidade de articulação que o professor tem baseando suas 
práticas no cotidiano da cidade, as aulas poderiam ser mais significativas para os estudantes. 
Pensando na experiência estética que pode ser proporcionada a partir de imagens, lembramos 
que o artista Marepe – Marcos Reis Peixoto – transportou um muro que existia próximo 
ao trabalho de seu pai, em Santo Antônio do Jesus, cidade do Recôncavo baiano onde ele 
nasceu em 1970, para a 25ª Bienal de São Paulo, realizada em 2002. Se tal obra pode ser 
interpretada à luz de seus procedimentos relacionados à linguagem da arte, vemos como a 
ação de apropriação, por exemplo, com sua pintura manual em extinção diante dos plooters, 
carrega a potencialidade de experiência estética para muitas pessoas.  Em outras palavras, 
o muro pintado (do qual se apropriou Marepe) contém uma visualidade que agrega uma 
espécie de imaginário local, assim como outros muros, pintados à mão, com propagandas 
amadoras espalhadas por muitas cidades do Brasil e do mundo que são pontos de referências 
afetivos. No entanto, muitas vezes, as fronteiras entre arte e vida cotidiana, são evidenciadas 
pelos artistas e ignoradas pela narrativa crítica construída a partir de suas criações.
Sabemos que não mais existem limites entre o que identificamos como um objeto banal ou 
utilitário, e o que pode tornar-se obra de arte; ou em relação à diferença que se coloca sobre 
as operações que as concebem. Marepe, por exemplo, na década de 1990, passa a utilizar 
em suas instalações objetos do cotidiano, como latas de cerveja, trouxas de roupa, bexigas, 
caixas de cigarro ou papelão. Recria cenas populares do Nordeste do Brasil, como as do 
comércio ambulante, em Banca de Fichas e Cartões Telefônicos, 1996, ou em Barraca de 
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Veneno, 1998. Em Filtros, 1999, apresenta vários filtros de água de cerâmica, apoiados em 
banquinhos de madeira de aspecto rústico. 
Os objetos causam estranheza à primeira vista, por terem dimensões diferentes das peças 
de uso tradicional. Na verdade, ele diz que explora a poesia, obtida pelo deslocamento dos 
objetos de seu contexto cotidiano. Vejamos, abaixo, outras obras do artista.
Figuras 41- Marepe - Palmeira Doce 
Fontes: https://br.images.search.yahoo.com
Figuras 42 - Marepe - Doce Céu de Santo Antônio 
Fontes:  http://www.dw.com/image
Palmeira Doce (figura 41 ) foi produzida, em 2001, com 4.500 saquinhos de algodão-doce de 
diferentes cores, que foram pendurados ao longo do tronco de uma palmeira, em uma praça 
da sua cidade natal. Para finalizar, alguns sacos foram recolhidos por crianças no dia de São 
Cosme e Damião, numa alusão completamente inusitada ao candomblé. Outros saquinhos 
foram distribuídos para a comunidade local e a palmeira virou tema de um documentário 
produzido por Marcondes Dourado na Alemanha. Diante disso, é fato que o artista nos 
inspira ao encontrar beleza nas coisas mais simples do cotidiano.
Já em Doce Céu de Santo Antônio (figura 42), Marepe é fotografado ao ar livre, com 
um braço levantado, segurando uma vara de algodão-doce branco e  apontando-o para o 
céu azul de sua cidade natal. Na imagem, a forma do algodão-doce no céu azul brilhante 
quase se confunde com as nuvens brancas, e Marepe parece exultante. O trabalho é uma 
referência lúdica à infância e à memória, temas recorrentes na obra do artista. O artista 
também faz alusão a doce relação pessoal que mantém com sua cidade natal, onde mora 
até os dias de hoje. 
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As obras de artistas como Marepe nos levam a perceber que, na arte contemporânea, 
os limites entre arte e não-arte são fluidos e que grande parte das propostas é marcada 
pela ausência de fronteiras entre  arte e vida. Nesse sentido, deslocamentos, desvios, 
repetições, sobreposições, justaposições, cruzamentos, apropriaçoes e contaminações, 
constituem-se enquanto procedimentos de instauração nos processos artísticos tão válidos 
quanto qualquer aparato técnico que deu sustentação às práticas de pinturas e às esculturas 
durante quatro séculos.   
3.4 Processos Criativos
Os processos são os devires, e estes não se julgam pelo 
resultado que os findaria mas pela qualidade 
de seus cursos e pela potência de sua continuação.
Gilles Deleuze
Ostrower (1955) diz que criar significa poder compreender e integrar o compreendido em 
novo nível de consciência. Significa poder condensar um novo entendimento em termos 
de linguagem. Assim, a criação depende tanto das convicções internas da pessoa, de suas 
motivações, quanto de sua capacidade de usar a linguagem no nível mais expressivo que 
puder alcançar. Logo, este fazer é acompanhado de um sentimento de responsabilidade, pois 
se trata de um processo de conscientização. 
A criatividade, por um longo período, foi entendida como um dom, um talento, um presente 
divino e só recentemente este inatismo foi substituído por concepções que apontam para a 
possibilidade de que todos e, cada um em particular, pode desenvolver-se criativamente, 
quer seja pelas vivências do dia-a-dia, pelo esforço pessoal, quer seja pela educação formal e 
informal. Isto é, aprende-se a ser criativo e este é um processo contínuo que ocorre ao longo 
de toda a vida. 
Se, por um lado, o estímulo à individualidade e à subjetividade deve ser valorizado; por 
outro, é preciso levar em conta que os processos criativos se tecem com a multiplicidade 
de experiências e conhecimentos que habitam o sujeito, construídos a partir da convivência 
nos vários espaços sociais como a cidade, o bairro, a escola. Assim, alguns teóricos, entre 
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eles Bakhtin (2003) apontam a dificuldade de falar em autonomia, em autoria, uma vez que 
tudo que dizemos e fazemos está atravessado, impregnado pelas palavras e ações do outro, 
numa constante inter-relação textual que ele nomeia como dialogismo e polifonia. Segundo 
Archer (2001), na atualidade, o campo da criação artística foi estendido ao corpo, à natureza, 
à cidade, a ingredientes de diferentes culturas, entre outros.
Mas o que o professor de artes tem a ver com tudo isto? Acredito que tem tudo a ver, na 
medida em que pensar na relação criatividade/sociedade/educação é também pensar na 
escola e nas práticas pedagógicas que, muitas vezes, concebem o processo criativo com um 
formato individual e descontextualizado, desconsiderando as construções do sujeito sócio 
histórico. Por consequência, em sala de aula é muito comum observar-se a ausência de um 
clima que propicie o desenvolvimento criativo e as pessoalidades do grupo.
Sobre esta questão, Hernández (2000: 85) é categórico ao afirmar: “se a criatividade é um 
dom individual, o ensino da arte não é necessário”, alegando a permanência dos equívocos, 
tanto em relação ao talento individual quanto na precariedade das práticas artísticas que 
concorrem para distorcer a função da arte na educação. 
Estas concepções levam ao entendimento de que a arte tem uma importância marginal para a 
formação artística das pessoas, gerando consequências negativas no que se refere ao grau de 
valoração social que se dá a ela e aos artistas. Na esteira desta concepção, se estende a noção 
de que a escola vai formatando (ingênua ou intencionalmente) sobre o que seja o ato de criar: 
se é um talento nato, no qual a educação pouco pode interferir ou se é um processo singular, 
tramado com e no tecido social, que se instaura e se expande à medida que se constrói.
Creio que o desenvolvimento do processo criativo na formação do indivíduo é importante pelo 
que contribui tanto para sua humanização, quanto para a compreensão de um ser/estar cultural. 
Por isso, o ensino da arte é um dos campos privilegiados para desencadear estas funções. 
O processo criativo possibilita, de acordo com Martins (1998), um modo único de despertar 
a consciência e novos modos de sensibilidade. O fazer artístico, aliado à educação dos 
sentidos e ao saber ver e apreciar, pode resultar na construção de uma consciência estética 
capaz de captar mudanças e mesmo de impulsioná-las.
Colocado dessa forma, torna-se relevante que a escola se torne um espaço de criação de 
percepções, instauradora de sentido do cotidiano e território propício à cultura visual. Cabe 
aos professores e, em especial o de artes, engendrar seu planejamento pautado em questões 
que poderão configurar identidades e subjetividades em contextos oriundos de imagens. 
Ademais, é preciso definir meta-narrativas visuais, discutir a relação entre discursos e poder 
expressa através da linguagem, possibilitando a reflexão por meio do olhar crítico do sujeito. 
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Por outro lado, é preciso levar em consideração que registrar os processos remanescentes 
de um desafio à criação é se deparar com emaranhados de fragmentos repletos de signos 
visuais ou verbais, muitas vezes aparentemente desconexos e desarticulados como sistema. 
Essa tessitura de signos e ações pode estar contida nos desenhos, escritas, colagens, 
páginas de caderno, em palavras que têm em comum o fato de serem marcas do processo 
de criação dos estudantes, tanto quanto nos momentos registrados durante ações criadoras 
nas aulas das artes visuais.
Vejo e acompanho cada registro de meus alunos como aquilo que foi capturado durante 
o ato criador, como anotações. De um modo geral, pode-se dizer que o processo de 
criação nas artes visuais é acompanhado pelo registro das reflexões da mente criadora em 
determinados suportes, os quais deixam acessíveis alguns vestígios do ato criador. Para 
Salles (2006: 17), esses documentos poderiam ser definidos como “registros materiais 
do processo criador. São registros temporais de uma gênese que agem como indícios do 
percurso criativo”. 
Importa salientar que um dos objetivos da inserção do estudo de documentos de criação 
é levar o/a discente a entender o seu próprio trajeto criativo. Além disso, essa prática 
possibilita mostrar que o objeto criativo nasce das interrogações e das relações do indivíduo 
e ambiente cultural; sendo também resultado do conhecimento adquirido em sala de aula, 
da sensibilidade e da possibilidade de criar e/ou enriquecer outras narrativas.   
Talvez juntos, nós professores, encontremos nas respostas dos estudantes as bases para 
pensar em mudanças de rumo nas concepções que temos de criatividade e de processo 
criativo. Faz-se necessário levar em conta que o fazer criativo é acompanhado de um 
sentimento de responsabilidade, pois se trata de um processo de conscientização, como 
nos aponta Fayga Ostrower (1955). Como tal, nos convoca constantemente a repensar 
nossos itinerários pedagógicos e nosso compromisso social com ações provocadoras de 
singularidades, pluralidades, alteridades e diversidades.
Antes de encerrar este tópico, lanço mão das observações de Eduardo Subirats em Flor 
e o Cristal (1988), uma vez que afirma que a criação artística compreende uma série 
de atividades que têm por finalidade conferir uma forma aos objetos de nosso ambiente 
vital. Essa forma pressupõe, em primeiro lugar, um acervo de conhecimentos, de meios 
técnicos e um conjunto de decisões formais ou compositivas de natureza igualmente 
técnica ou técnico-científica. Assim, o que constitui o núcleo da criação artística não é sua 
constituição técnica, mas a sua natureza expressiva. 
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3.5  O que é Arte? Para que serve?
Arte é exercício experimental da liberdade.
Mário Pedrosa
...muito cansativo e, como o nome já diz: muitíssimo trabalho. Apesar de todo o esforço 
e fadiga, foi compensador e sem dúvida, dificilmente voltarei a pensar, 
ao contemplar uma obra: ‘Isso é arte? Até eu faço isso aí’. 
Gabriela (estudante de Edificações) 
A Arte ainda é o espaço de criação de subjetividades, conforme sugeriu Foucault. 
Palavra de origem latina, ars significa técnica ou habilidade. Ainda assim, torna-se difícil 
definir exatamente o que é arte. Arthur Danton (2006), diz que a arte se caracteriza pela 
impossibilidade de definição. Não existe uma resposta acabada, já que são muitas as 
concepções. Weitz (1957), por seu turno, parte da teoria de Wittgenstein de que a lógica 
dos conceitos empíricos não permitiria uma definição, devido à inovação ser algo inerente 
a eles, aplicando-os na arte. Assim, basicamente, definir, de modo fixo, o que é arte seria 
algo impossível, uma vez que ela é mutável.
Mas, Arte para quê? Segundo Osinski,  
a arte ou objeto artístico tem diferentes funções. A arte pode servir à ética, à 
política, à religião, à ideologia, pode se transformar em mercadoria ou proporcionar 
meramente o prazer. A arte pode revelar as contradições da sociedade, prestando-
se, desse modo, a uma crítica social. Ela pode revelar ou representar tanto a 
vida interior do homem como a cultura. Pode também vir a ser uma forma de 
conhecimento ou revelação. Freud remeteu a arte à esfera do desejo e não da 
realidade. No entanto, a arte oscila entre o desejo e realidade, é sempre a realidade 
alargada ao imaginário ou a realidade não mitigada (OSINSKI, 1999: 4).  
Dewey (2010), por sua vez, faz uma síntese ao dizer que a arte não é um produto exterior 
nem um comportamento externo. É uma atitude do espírito, um estado da mente – aquele 
que exige para sua própria satisfação e realização na formulação de questionamentos, 
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uma forma nova e mais significativa. Perceber o significado do que se está fazendo e se 
regozijar com ele, unificar, simultaneamente em um mesmo fato, o desdobramento da vida 
emocional interna e o desenvolvimento ordenado das condições externas materiais – isso 
é arte. Logo, para o autor, arte é conhecimento – ou seja, é a consciência da experiência de 
ver e/ou fazer arte –, para cuja configuração todas as funções mentais participam: intuição, 
inteligência e emoção.
O pensamento de Dewey (2010) sobre a arte traz implícita a ideia de aproximação entre 
arte e vida, de uma estreita relação entre as dimensões internas dos indivíduos – sujeitos 
às referências externas do ambiente. A experiência estética em nossa contemporaneidade 
é também uma experiência ética, já que é construída em interação com o outro, estando 
presente no cotidiano. 
Ana Cláudia Oliveira, por sua vez, intui que: “As artes, em todas as manifestações de 
ruptura, podemos afirmar, sem impor grande argumentação a favor ou contra essa 
declaração, são experimentos, desenvolvimentos, traduções em linguagens de modos de 
percepção determinantes dos novos modos de cognição” (OLIVEIRA, 1999: 87).
Já para Bourriaud (2009), arte é um termo genérico que designa um conjunto de objetos 
apresentados no âmbito de um relato chamado de a história da arte. Esse relato estabelece 
genealogia crítica e problematiza os campos desses objetos através de três subconjuntos: 
pintura, escultura e arquitetura.
No caso da Arte das Vanguardas, sabe-se que objetivou romper com o que já fora estabelecido 
na esfera artística até então; procurou enaltecer o gosto pela novidade, além de tentar 
causar algum impacto numa sociedade que já vivia em plena era industrial e de consumo. 
Conforme Bourriaud (2011), foi através das transformações de âmbito social, tais como 
as consequências ocasionadas pela primeira Grande Guerra Mundial, que a arte adquiriu 
novos contornos e propósitos, cujo objeto artístico não mais se pautaria no que estava sendo 
representado, mas na arte pela arte. Um dos grandes responsáveis pela mudança radical do 
conceito de arte foi Marcel Duchamp, que integrou o Movimento Dadaísta.
A partir do momento em que Duchamp desloca um objeto de seu ambiente cotidiano para 
outro legitimador (o museu), passa a se questionar a própria natureza da arte, quem a 
produz e quem a legitima. A ideia de que um objeto torna-se arte pela simples denominação 
do artista de que “isso é arte”, mexe consideravelmente com algumas estruturas reinantes 
e supostamente cristalizadas no contexto da produção artística da época. 
Em relação ao ready-made, tem-se consciência de que não deveria provocar nenhuma 
qualidade estética. No entanto, tal perspectiva irá elevar produtos industrializados à 
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condição de “obras”, como foi o caso da Roda de Bicicleta (1913) e a Fonte (1917). 
Devido essa atitude duchampiana, o filósofo americano Arthur Danto (2006) evidencia o 
papel determinante do mundo da arte no reconhecimento do objeto banal como obra de 
arte, na qual vemos com frequência seus respingos na arte contemporânea atual.
Com o surgimento e a consagração do artista Marcel Duchamp, especificamente nos anos 
50, o conceito de pós-moderno invade as artes visuais com a emergência das tendências 
como a arte pop, o minimalismo, a arte conceitual e as performances. Com isso, nomina-
se uma arte que não tinha um estilo definido nem uma coerência estética; ao contrário, 
caracterizava-se pela desordem, pelo choque de tendências e convivência de diferentes 
estilos.
Logo depois, em 1960, a Arte Conceitual entra em cena, tomando como base, as inquietações 
de Duchamp. Em razão disso, muitos artistas procuraram romper com a secular base para 
a pintura, a escultura monolítica sobre um pedestal, passando a usar o espaço, o corpo, o 
gesto/ação como instrumentos e linguagens para fazer parte das manifestações correntes.
Nesse sentido, Duchamp pode ser considerado como um dos mais influentes artistas 
na configuração do que entendemos por Arte Contemporânea atualmente, uma vez que 
impulsionou o surgimento de novas linguagens, tais como, as Instalações, as Intervenções, 
o Objeto-Arte e os Happenings. Por consequência, notamos uma ampla utilização e 
diversificação de suportes e linguagens na produção artística, pois todo e qualquer material, 
referência e conceito/ideia, pode ser potencialmente artístico. Tudo isso em decorrência 
de o conceito de material artístico ter se ampliado enormemente, incorporando desde os 
procedimentos de apropriação até o uso de materiais orgânicos, animais vivos ou processos 
biológicos; afinal, qualquer objeto ou matéria guarda a possibilidade de ser um objeto de 
arte em potencial.
A palavra ‘arte’, declara Bourriaud (2009), hoje aparece como resíduo semântico desses 
relatos. Consoante o autor, sua definição mais precisa é a seguinte: a arte é uma atividade 
que consiste em produzir relações com o mundo com o auxílio de signos, formas, gestos e 
objetos. Logo, para compreender uma obra de arte é preciso considerar o contexto em que 
ela foi produzida. Ou seja, a arte é influenciada por um pensamento, uma ideologia, uma 
época ou lugar.
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Figuras 43 - Paulo Bruscky-Performance: 
Que é arte? Para que serve? 1978
Fontes: https://www.google.com.br
A título de exemplo, Paulo Bruscky, em 1978, leva para as ruas e vitrines da cidade do Recife 
a obra-performance “O que é arte? Para que serve?”, tal como os homens propaganda/
anúncio que circulam no centro das grandes cidades brasileiras.
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Se, por um lado, o artista questiona a todos sobre a atenção e sensibilidade ao cotidiano; 
por outro, enfatiza a crítica à função da arte, seus ideais estilísticos de pureza e o decorrente 
afastamento da arte das questões da vida sociocultural. Bruscky centra-se, em especial, 
nas suas intervenções urbanas produzidas nos anos 70.  Idealiza, assim, dar visibilidade a 
algumas das estratégias do artista de resistência ao regime ditatorial no Brasil, ao mesmo 
tempo em que critica as regras do campo das artes. Nesse sentido, pode-se dizer que um 
dos ideais utópicos da arte de Bruscky é a liberdade de olhar, convocando aquele que vê e 
participa  de  suas proposições a vislumbrar que a arte está em um olhar crítico sobre a vida. 
Para ele, a arte não está confinada nos museus, ela está no cotidiano. Eis, sem dúvida, uma 
forma de ver a vida. Bruscky também se vale do humor, da ironia, da precariedade plástica 
e da efemeridade para criar. Em seu questionamento, vincula-se uma afirmação: a arte tem 
a força de problematizar e desestabilizar. Por isso, sua obra não tem valor pelo fetiche do 
objeto, mas pela força crítica e reflexiva do processo de criação.
Já na década de 70, um grupo de artistas contemporâneos não esperava ser aceito como 
bons cidadãos estéticos, porque tinha como objetivo primordial mudar o mundo. Entre estes 
artistas, estava o alemão Joseph Beuys (1921-1986), que tinha a intenção de reestruturar 
a sociedade através da sua “escultura social”. Ele afirmava que cada ser humano era um 
artista, o que não implicava que cada um fosse um pintor ou escultor, mas sim que cada um 
possuía faculdades criativas que deviam descobrir e aperfeiçoar.
Ao considerar a arte como pensamento e ação, Beuys esculpia ideias e não objetos. Com 
a “escultura social”, o artista ultrapassou os ready-made de Duchamp, porque abdicou da 
relação com os museus, explorou a relação antropológica e pensava que tinha a oportunidade 
de iniciar o processo criativo da sociedade (DANTO, 2006). Beuys precisava de palavras 
para explicar as suas teorias, e de ações, como comportamento e exemplo de vida. Talvez, 
por isso, Durini (1996), precursora do conceito de “escultura social” de Beuys, defenda que 
ser artista significa viver a vida com outras pessoas, à procura de relações de solidariedade e 
alcançando a compreensão elementar do que acontece no mundo.
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3.6 Quem tem medo de arte contemporânea?
Muitas pessoas reclamam da arte contemporânea por não entender, 
ser complexa ou até simples demais, inovadora e até pode 
causar muito estranhamento. 
(Lavínia Carmo, estudante de Edificações)
Se, por um lado, a pergunta que intitula este tópico remete a algo capaz de provocar 
estranhamento; por outro, retrata um sentimento comum quando o assunto é arte. Não 
por acaso, tal indagação também dá título a um livro publicado em 2007, pela Fundação 
Joaquim Nabuco, do Recife, com base em uma série de aulas ministradas pelo crítico de 
arte e curador Fernando Cocchiarale. Mas, afinal, por que a arte contemporânea suscita 
estranhamentos e temores?  De acordo com Cocchiarale, habituamo-nos a pensar que a arte 
é uma coisa muito diferente da vida, dela separada pela moldura e pelo pedestal. Em razão 
disso, torna-se difícil assimilá-la, porque nosso repertório ainda é informado por muitos 
traços conservadores. 
Archer (2001), no prefácio de seu livro A Arte Contemporânea – uma história concisa, diz 
que quem examinar com atenção a arte nos dias atuais será confrontado com uma profusão 
desconcertante de estilos, formas, práticas e programas. De início, parece que, quanto mais 
olhamos, menos certeza podemos ter sobre aquilo que, afinal, permite que as obras sejam 
qualificadas como “arte”, pelo menos de um ponto de vista tradicional. Afinal, não parece 
haver mais nenhum material particular que desfrute do privilégio de ser imediatamente 
reconhecível como material da arte, porque recentemente tem-se utilizado não apenas tinta, 
metal e pedra, mas também ar, luz, som, palavras, pessoas, comidas e muitos outros objetos. 
A necessidade não só de distinguir, mas também de diferenciar a obra de arte dos objetos 
convencionais do cotidiano, decorrente dos acontecimentos artísticos e históricos ocorridos 
durante o final da primeira metade do século XX, colocaram um tênue limite entre as duas 
categorias referidas, que se configuram como um ponto de origem determinante para a 
compreensão da produção artística contemporânea. Tal materialidade ou imaterialidade 
heterogênea e singular que, não obstante ser considerada estranha, confusa, hermética e 
impopular na superfície, gera muitas vezes as famosas indagações: “Isso é arte”? “Que arte 
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é essa”? Arte? Para quê serve? – que carregam a transformação da linguagem, a própria 
luta e posicionamentos sobre os aspectos da cultura.
Por isso, muito do que se produz hoje, ou se produziu nas últimas décadas desafia a 
hegemonia de linguagens tradicionais (pintura, escultura, desenho), além de causar 
estranhamento no espectador que se depara com objetos do cotidiano legitimados como 
arte, já que provocam, em muitos casos, desconforto ou julgamentos que negam este 
mesmo objeto ou obra como artísticos.
Para Borriaud (2009), hoje a prática artística aparece como um campo fértil de 
experimentações sociais e como espaço parcialmente poupado à uniformização dos 
comportamentos. Em outros termos, as obras já não perseguem a meta de formar realidades 
imaginárias ou utópicas. Procuram, é fato, constituir modos de existência ou modelos 
de ações dentro da realidade existente, qualquer que seja a escala escolhida pelo artista. 
Ademais, a modernidade prolonga-se em práticas de bricolagem e reciclagem do dado 
cultural, na invenção do cotidiano e na ordenação do tempo vivido, produzindo objetos 
tão dignos de atenção e estudo quanto as utopias messiânicas ou as novidades formais que 
a caracterizavam no passado. 
A partir dos anos 90, vivemos um tempo e espaço virtual, em que nossas inter-relações 
são predominantemente influenciadas pela tecnologia, sedimentada por uma indústria de 
serviços ou por uma economia imaterial. Em razão disso, muitos artistas começaram a 
construir espaços e lugares de sociabilidade como questionamentos ao ponto de encontro 
entre a arquitetura e as relações humanas, para assim entender a esfera da interação.
Nessa perspectiva, o artista não é um sujeito que traz o novo, mas um sujeito que aponta 
para como podemos viver inseridos naquilo que não conhecemos. Logo, não se trata de 
construir, mas sim de entender as ferramentas que podemos usar para questionar as relações 
contextuais formadas por tais ferramentas. Por isso, a prática artística aparece como um 
campo fértil a experimentações sociais. Além disso, é preciso considerar que, na arte 
relacional, as formas artísticas são derivadas de um substrato dado pela intersubjetividade 
e tem como tema central o “estar junto”, o encontro entre o observador e a obra, e a 
elaboração colaborativa de produção de sentido.  
A arte contemporânea, portanto, não deve ser enquadrada em conceitos anacrônicos, porque 
deve ser sentida como eco de um mundo voraz, múltiplo e vasto, que é representado menos 
pela verossimilhança e mais pela liberdade. A produção atual se dirige a espectadores/
fruidores que acolhem a pluralidade e exercitam a generosidade no olhar, porque oferece a 
quem se aproxima um caminho no qual os significados estão abertos e ainda em construção, 
seja por meio de uma pintura, uma instalação, seja um filme ou uma performance.
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Consequentemente, na Arte Contemporânea, experimentamos a aparente inexistência 
de vanguardas, movimentos ou grupos definidos, uma vez que nos deparamos com 
uma produção individualizada por parte do artista, que frequentemente procura pela 
contribuição de especialistas de outras áreas do conhecimento para realizar uma obra 
artística. Isso é muito comum em trabalhos que envolvem a Arte e a Tecnologia (Eduardo 
Kac, Júlio Plaza, por exemplo); além de conhecimentos sobre arquitetura, a cidade e a 
geografia (intervenções de Christo & Jeanne- Claude, Richard Long, Walter Maria, Robert 
Smithson, Robert Morris).
Por isso, muitos artistas estariam lançando mão de outros ambientes não sacralizados em 
suas pesquisas, fazendo com que a arte pública, bem como as apropriações, resultem numa 
prática corrente da produção artística contemporânea. Por consequência, tais pesquisas 
abrangem cada vez mais os espaços externos como “cenários” para a ação de diversos 
artistas, principalmente, através das intervenções e ações performáticas que desmistificam 
os próprios lugares comuns de exposição. A própria produção atual reflete esta mutação, 
particularmente no conceito da arte, na medida em que abandona especificidades 
próprias da modernidade, para tratar de outras questões como gênero, novas identidades, 
aprofundamento da crítica cultural, ou seja, a alteridade.  
No que se refere à recepção, nota-se que o público estranha ainda mais quando o objeto 
artístico estreita os laços entre a vida e o cotidiano das pessoas; quando deixa de ser 
apenas destinado a preencher as lacunas brancas de museus e galerias para se adentrar na 
realidade caótica das cidades, do espaço urbano e, seguidamente, passando despercebido 
para a grande maioria da população.
Por isso, a meu ver, se a abordagem da arte contemporânea continuar a ser negligenciada em 
sala de aula, permanecerá acessível apenas a um número privilegiado de pessoas. Portanto, 
penso que seja necessário refletir sobre sua importância e reservar um espaço escolar como 
uma forma de garantir a formação de espectadores capazes de dialogar criticamente com 
as obras produzidas na atualidade.
Sem dúvidas, precisamos de um ensino da arte por meio do qual as diferenças culturais, 
de raça, de gênero, de orientação sexual etc. sejam vistas como recursos que permitam ao 
indivíduo desenvolver seu potencial humano, criativo, crítico, diminuindo o distanciamento 
entre arte e vida.
3.6.1 Aprofundando o olhar através de outros olhares
Compreender o que se vê, requer processos mentais diferenciados do simples olhar. Por esta 
razão, é imprescindível destacar que, ao utilizar as imagens, nunca devemos considerá-las 
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como neutras, porque é nessa relação que se instaura um efeito de poder e/ou manipulação. 
Sobre esse aspecto, Hernández (2005: 22) é categórico, ao afirmar que “[...] a sociedade 
do espetáculo nos vende mais a imagem do que o objeto”. Daí a importância de propor aos 
estudantes uma reflexão sobre a necessidade de analisar e interpretar as imagens, trazidas 
pelas mídias e/ou aquelas apresentadas pelos artistas. 
Assim, inventar protocolos de uso para os modelos de representação e para estruturas formais 
existentes, pode propiciar também um novo uso de objetos em formato interpretativo e não 
mais contemplativo, porque não se trata de procurar significado, mas sim de compreender 
certamente o uso de tal conceito. 
Dito isso, seguem exemplos de obras que foram abordadas em sala de aula, resultando na 
coleta de dados dessa Tese, referentes à aproximação com a arte relacional apresentada 
pela investigação.
Importa informar que a escolha das imagens foi se configurando de acordo com outras 
imagens que os estudantes trouxeram para sala de aula, além de outros temas que foram 
debatidos em classe a partir de outras imagens apresentadas.
Antes, porém, é necessário apresentar alguns artistas contemporâneos, dentre eles, aqueles 
que, partindo da ideia de que a arte servia a um tipo social dominante, escolheram dar 
ênfase a outras identidades marginalizadas, em particular as identidades étnicas, sexuais, 
feministas e ambientais. Jean-Michel Basquiat (1960-1988), por exemplo, nascido nos 
Estados Unidos, de pais haitianos e porto-riquenhos, começou como grafiteiro no final dos 
anos 70. Suas criações sempre confrontadoras, protestavam, entre outras coisas, contra o 
preconceito racial. Para tanto, ele combinava retratos rabiscados de rostos semelhantes 
a máscaras africanas, cenas da vida nas ruas de Nova York e mensagens riscadas. 
Consequentemente, seus grafites logo chamaram a atenção do mundo da arte e ele foi 
associado, sobretudo, a Andy Warhol (Arte pop).  
Como Basquiat, Keith Haring (1958-1990) começou como grafiteiro e suas figuras de 
histórias em quadrinhos, igualmente eficazes em paredes, telas, camisetas e distintivos, 
caracterizaram suas criações até sua morte, ocorrida em 1990, em consequência da aids. 
Já Felix Gonzalez-Torres, que nasceu em Guaimaro, Cuba, em 1957, teve caminho peculiar 
na arte minimalista e conceitual, influenciando os rumos da arte contemporânea. Com um 
trabalho metafórico baseado em suas próprias vivências de homossexual cubano, conseguiu 
romper as barreiras que separavam o público das experiências de vanguarda mais radicais. 
O trabalho Sem-título (da série Placebo) de 1991, consistiu de um grande tapete formado 
por bombons embalados em papel prateado cujo peso total somava o peso real do artista 
76
somado ao de seu companheiro, que morrera de aids, seis anos antes dele. Os visitantes 
ainda eram convidados a levar uma bala consigo. Gonzalez-Torres também é conhecido 
por suas obras que exibiam pilhas de papel de vários tamanhos e com diferentes motivos 
(que o público também podia levar uma cópia), cordas com luzes penduradas, cortinas que 
dividiam o espaço expositivo, fotos e textos. Além disso, o artista fez intervenções fora do 
espaço museológico, ocupando outdoors da cidade.
Nos anos 70 e 80, sobretudo nos Estados Unidos, artistas como Mary Kelly (1941), Barbara 
Kruger (1945), Jenny Holzer (1950) e Cindy Sherman (1954) recorreram a uma variedade 
de meios pós-modernos para abordar questões ligadas à identidade feminina. O projeto de 
Kelly, Documento pós-parto (1973-1979), por exemplo, descreve seu relacionamento com 
o filho durante os primeiros cinco anos de sua vida. Ao examinar o ingresso dele como 
homem feito em um mundo social e as próprias mudanças em seu papel materno, a obra 
de Kelly vem sendo exposta e vigorosamente debatida desde os anos 70. 
Já Kruger, artista gráfica, criou uma série de fotomontagens que combinam, com muito 
estilo, imagens com legendas perturbadoras, tais como: “Seu olhar atinge o lado de meu 
rosto”, de 1981, em que aspectos do comportamento social (como homens olhando para 
mulheres) são expostos ao escrutínio. Holzer, a primeira mulher a representar os Estados 
Unidos na Bienal de Veneza em 1990, por sua vez, tornou-se famosa por seus aforismos 
(por exemplo, “Proteja-me daquilo que desejo”), veiculados em painéis eletrônicos, 
internet e adesivos colados em parquímetros. 
No caso de Sherman, nota-se que, geralmente, ela é o tema de suas próprias fotos. Já a 
série que criou, Stills,  filmes em 1977, por exemplo, não diz respeito ao autorretrato, 
porque a artista posa como figurante em cenas reconhecíveis em revistas de adolescentes, 
programas de televisão, quadros de mestres antigos, apagando sua própria identidade para 
questionar os estereótipos que adota.
Judy Chicago, outra artista americana, criou, em 1979, a monumental instalação The Dinner 
Party, que se transformou em ícone do movimento feminista, porque homenageava as 
mulheres que contribuíram com a história da humanidade. A artista escolheu homenageá-
las em um Jantar Festivo composto de uma mesa triangular, com pratos de cerâmica 
e toalhas bordadas para cada uma delas. Importa informar também que se trata de um 
trabalho colaborativo, cuja realização envolveu cerca de 400 mulheres, entre bordadeiras, 
costureiras e ceramistas. Por fim, Judy Chicago criou um programa feminista em arte e, 
juntamente com Mirian Schapiro, dirigiu e contribuiu para o Womanhouse  Project  entre 
1971-1972. 
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Figura 44 -  Judy Chicago-The Dinner Party- Instalação 1974-9 (48’x24’x3’). 
Fonte: http://www.judychicago.com/gallery/the-dinner-party
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Por fim, na 25a Bienal Internacional de São Paulo, a artista Nnenna Okore, nascida na 
Nigéria em 1975, que vive e trabalha em Chicago, EUA, apresentou a obra Slings (tipoias). 
Tendo como fundamento desse trabalho sua vida cotidiana, a artista parte de objetos que 
encontra, desde jornais e revistas até tecidos variados, para neles executar procedimentos 
como colagem, costura, bordado, tingimento, deformando-os para depois remoldá-los. O 
resultado são esculturas em que os materiais reciclados ganham nova dimensão e significado, 
levantando questões relacionadas com superprodução, excesso e desperdício.
Figura 45 - Nnenna Okore - Stings, Instalação 
de juta, papéis e revistas, 2006.
Fonte: https://www.google.com.br
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4. CONFLUÊNCIAS E DESDOBRAMENTOS ENTRE    
 O ENSINO APRENDIZAGEM DAS ARTES VISUAIS,   
 A CULTURA VISUAL, O OLHAR, A EXPERIÊNCIA    
 ESTÉTICA E OS PROCESSOS CRIATIVOS
O que me surpreende é o fato de que, em nossa sociedade, a arte tenha se transformado em algo relacionado 
apenas a objetos e não a indivíduos ou à vida; que a arte seja algo especializado ou feito  por especialistas 
que são artistas. Entretanto, não poderia a vida de todos se transformar numa obra de arte? 
Por que deveria uma lâmpada ou uma casa ser um objeto de arte, e não a nossa vida.
Michel Foucault
 
      
Trago para este capítulo o resultado do que foi planejado para a pesquisa, aqui chamado de dados 
da investigação. Ou seja, são objetos estéticos, fruto de articulações dos saberes evidenciados, 
tanto em sala de aula como fora dela, idealizados por estudantes de quinze turmas dos cursos 
de Automação Industrial (duas turmas), Edificações (cinco turmas), Eletrotécnica (uma turma), 
Geologia (uma turma), Química (duas turmas), Turismo (uma turma), Mecânica (duas turmas) 
e Saneamento Básico (uma turma) do Instituto Federal de Educação, Ciência e Tecnologia da 
Bahia - IFBA, durante oito semestres letivos, entre o período de 2012 a 2015.
4.1 Direcionando olhares...
          
 A verdadeira viagem de descobrimento não é encontrar novas terras, mas ter um novo olhar. 
                                       
             Marcel Proust.
As atividades teórico-práticas da proposta giraram em torno da seguinte questão: Como 
propor conteúdos/ações em Artes Visuais que levassem em conta os saberes que os alunos 
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traziam do Ensino Fundamental e como situá-los em contexto histórico-social, a fim de 
capacitá-los a adquirir novas leituras críticas ante a visualidade? Como (des)educar o olhar, 
uma vez que todos parecem tão competentes nessa ação?
Em nossos encontros, durante o semestre letivo, o olhar dos estudantes foi orientado para 
a abordagem do eixo temático Arte/Cidade/Curso como gerador de conteúdos teóricos e 
práticos da pesquisa. Ao longo das nossas aulas, os participantes foram desafiados a observar 
e a fotografar pontos nunca vistos da cidade, estabelecendo links entre a arte e o curso. Além 
disso, os discentes foram desafiados a desenvolver atividades de desenhos de observação 
de espaços da escola, pintura em diversos suportes e colagens; visitaram museus e o Centro 
Histórico da Cidade; tiveram acesso a palestras, vídeos, documentários e textos sobre 
artes; escreveram relatórios, resumos e resenhas. Também foi criado um grupo fechado no 
Facebook: um espaço virtual que serviu para abarcar os registros visuais e textuais gerados 
pela disciplina, bem como pode ser utilizado como banco de dados aberto para as leituras e 
pesquisas, vislumbrando desdobramentos para outras atividades. E finalmente, como parte 
do processo avaliativo da disciplina, os alunos foram convocados a criar um projeto como 
resultado do repertório que foi construído durante nossas aulas e conversas.
4.2 Mapeando olhares...
Para ver muito, há que perder-se de vista... 
Nietzsche
Ao rabiscar seus projetos, os alunos tiveram orientações para transformar cada estrutura 
do repertório visual em artefatos portadores e/ou mediadores de um pensamento crítico 
reflexivo agregado ao tema escolhido. Estes deveriam portar imagens e textos indicativos 
de como viabilizar cada trabalho, ou seja, o detalhamento de quais materiais seriam usados 
(de preferência os que estivessem ao alcance do olhar), bem como definir o lugar apropriado 
onde seriam instalados. Cada estudante idealizou seu projeto poético de temática livre, 
narrou e discutiu suas ideias com a turma e depois, de acordo com as afinidades de temas, se 
agrupou e tratou de executar a proposta individualmente ou em grupo de forma integrada e 
colaborativa.
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Logo, nas experiências realizadas, não bastou que o objeto fosse real, já que foi necessário 
que estivesse integrado com a ideia, com o conceito, ampliando seu sentido. Nessa 
perspectiva, em A terra e os devaneios da vontade, Bachelard (1991) torna clara a sua 
concepção de conhecimento baseado no fazer. Nesta obra, o autor define o fazer como 
dinâmica conquistadora que desperta a matéria pelo tato imaginante que dá vida às qualidades 
adormecidas das coisas. O objeto, que é veículo de desdobramentos semânticos, remete a 
outra coisa que não a si mesmo, por relações de oposição e contrariedade. 
No nosso caso, ao ato do fazer e à materialidade dos artefatos foram utilizadas cópias coloridas 
de boa qualidade disponíveis na escola, cola CMC (carbox metil celulose) de baixo custo e 
alto rendimento. Também houve a ação exploratória do espaço geográfico14 do IFBA, onde 
foram encontrados objetos deixados ao acaso, abandonados ou em desuso, como compensados 
mofados e corroídos por cupins, “achados” em depósitos; pedaços de canos de água encontrados 
em lixo de reformas; sobras de tintas de piso e de parede com validade vencida, armazenadas 
em almoxarifados; outros materiais trazidos de casa pelos meus colegas de trabalho como 
jornais e revistas velhas; manequins obsoletos 
descartados por lojas ou achados no lixo; 
sobras de tecidos, garrafas pet trazidas 
por todos; objetos achados em 
outros percursos e mais outras 
coisas de baixo custo compradas 
pelos próprios estudantes. 
Foram construídos e  
(des)construídos trezentos projetos 
individuais. Destes, cento e 
vinte e três foram concretizados 
individualmente e/ou em grupo, 
apresentados em três exposições: 
a primeira realizada em dezembro 
de 2012, com o título Quem tem 
medo de Arte Contemporânea? A 
segunda em dezembro de 2014, 
intitulada Arte? Para que serve? 
A terceira em janeiro de 2016, com o 
título Isso é Arte? 
14 Neste momento vimos o documentário Lixo Extraordinário  - que acompanha o trabalho do artista Vik  Muniz em um dos 
maiores aterros do Riode janeiro. Filmado entre agosto de 2007 a maio de 2009.
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Para iniciar a discussão do processo de ensino e aprendizagem bem como a avaliação dos 
estudantes sobre a proposta, a análise das questões que nortearam este estudo estiveram 
voltadas para a tentativa de averiguar o que os discentes apre(e)nderam dos conteúdos 
abordados em nossas aulas de Artes Visuais e a relevância destes para a vida deles. Busquei 
agrupar as narrativas textuais em três Tags Clouds com os seguintes termos de indexação 
1) “As aulas de artes visuais foram...”; 2) “A experiência do trabalho prático foi...”; 3) 
“De que forma a cidade pode me afetar como sujeito da sociedade contemporânea?” Após 
listar e analisar as narrativas produzidas pelos alunos, elaborei um texto estabelecendo uma 
conexão das frases e/ou palavras produzidas por eles aos termos de indexação (arte e ensino-
aprendizagem).
O que me interessou, basicamente neste estudo, foi saber o que mudou no olhar dos meus 
alunos a partir das nossas abordagens em sala de aula e da troca de saberes durante os 
nossos encontros. Além disso, busquei perceber como eles responderam a esses processos e 
às provocações. 
Na primeira Tag Cloud, formada a partir dos termos de indexação as “aulas de artes visuais 
foram...” e suas variações, as palavras que mais suscitaram foram: refletir de maneira crítica 
a imagem, despertaram a minha criatividade, colaboração do trabalho em grupo.
Observa-se, nas palavras-chave da nuvem (figura 47) e nas narrativas apresentadas nos 
questionários, que os estudantes desmistificaram a ideia de que a arte é relaxamento –  serve 
para aliviar o stress¬ – ou é destinada a alguns portadores de “dom”. Através das experiências, 
os/as discentes se conscientizaram que fazer arte é uma forma de refletir de maneira crítica a 
imagem e que a criatividade demanda conhecimento, observação, dedicação e tempo. Além 
disso, as aulas propiciaram a colaboração do trabalho em grupo, possibilitando também o 
desenvolvimento das atividades.
Figura 47
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Pelo observado, houve maior participação e envolvimento dos estudantes durante as atividades 
teóricas e práticas ocorridas em sala de aula e nos museus, uma vez que desconstruíram os 
conceitos de genialidade do artista e esqueceram a “curiosidade” de saber mais sobre a 
vida dos mais “famosos”. Como pode ser visível nas diversas narrativas que perpassam 
este estudo, houve fomento à pesquisa, o que enriqueceu a elaboração dos discursos. Houve 
ainda planejamento quanto ao encaminhamento dos conteúdos, que estiveram próximos às 
experiências de vida dos estudantes, logo pertencendo à esfera particular de seus interesses, 
que também foram capturados e enriquecidos pelo espaço midiático usado nas investigações, 
ou seja, à volta dos mais simples assuntos que circunscrevem às chamadas narrativas do 
cotidiano.
Defendo a oferta do ensino-aprendizagem da arte na escola de educação profissional, 
desde que seja voltada para uma educação crítica, criativa, inspirada no trabalho coletivo e 
colaborativo, que privilegie os seus saberes pessoais e profissionais; que incentive a pesquisa, 
instigue os estudantes a elaborarem questões, além de usar e transformar materiais do dia a 
dia como fonte de pesquisa. Dessa forma, pode-se contribuir na construção de um olhar para 
a reflexão-crítica/criativa de imagens e dos acontecimentos do cotidiano.
Já que vivemos em um mundo dominado por dispositivos da visão e tecnologias do olhar, a 
finalidade da intervenção educativa pode provocar e facilitar as experiências críticas. Porque, 
afinal de contas, nós professores se não podemos compreender e intervir no mundo é porque 
não temos capacidade de repensá-lo e oferecer alternativas, de acordo com Hernández (2009).
Na segunda Tag Cloud (figura 48) direcionada à conexão dos termos de indexação “A 
experiência do trabalho prático foi...”, as frases que mais apareceram foram:  aprimorou 
meu olhar,  estimulou as pessoas a fazerem perguntas, oportunidade de trabalharmos juntos 
e isso é arte.
 Figura 48
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Sabemos que, no ensino-aprendizagem da arte, os conceitos e princípios exigem nossa 
compreensão, nosso posicionamento, podendo ainda estabelecer relações com os outros fatos, 
situações ou objetos. Precisamos entender seus significados e, consequentemente, como os 
estudantes compreendem esses conteúdos, para que possam utilizá-los na interpretação de 
outros fatos/situações. Para tanto, faz-se necessário diferenciar um movimento artístico do 
outro, suas características, implicações, o contexto histórico de produção e recepção, sem 
privilegiar cronologias, conteúdos formais, conceitos hegemônicos, de consenso ou mesmo 
sedimentados historicamente. 
Acredito que assim o estudante, ao avaliar esses conteúdos, possa dizer que as aulas 
aprimoraram os seus olhares… estimularam a fazer perguntas e oportunizaram o trabalho 
em grupo. (Figura 47). 
Nessa perspectiva, o ser humano forma e transforma a matéria oferecida pelo mundo da 
natureza e da cultura em algo significativo, em que vários caminhos foram percorridos para 
que ocorressem o desenvolvimento do entendimento e a compreensão da arte e das imagens 
de forma geral, num processo de ir e vir sócio-histórico.
Ferraz e Fusari (1999: 21) fazem uma síntese para o entendimento do trabalho pedagógico 
ao sugerir que “[…] para desenvolver bem suas aulas, o professor que está trabalhando com 
arte precisa conhecer as noções e os fazeres artísticos, estéticos dos estudantes e verificar 
em que medida pode auxiliar na diversificação sensível e cognitiva dos mesmos”. Nessa 
concepção, sequenciar atividades pedagógicas, que ajudem o aluno a aprender a ver, olhar, 
ouvir, pegar, sentir, comparar os elementos da natureza e as diferentes obras artísticas e 
estéticas do mundo cultural, deve contribuir para o aprimoramento desse olhar, estimular a 
dúvida e suscitar questões, além de despertar o pensamento crítico do aluno. 
Por outro lado, observo que até os dias atuais, tudo aquilo que está instituído socialmente 
como arte ainda continua muito distante para a maioria dos estudantes, principalmente a arte 
contemporânea que muitas vezes expõe, critica, ironiza e reforça práticas sociais/culturais 
vivenciadas pelos discentes. Ainda assim, com frequência, continua ausente da sala de aula.
Na terceira e última Tag Cloud das respostas que se conectaram com os termos de 
indexação da questão: De que forma a cidade pode me afetar como sujeito da sociedade 
contemporânea? As expressões mais enfáticas foram: O indivíduo modifica a sociedade 
onde vive e, a sociedade modifica o indivíduo; o mundo é feito de diferenças, obras de rua 
como o grafite, etc., Somos todos culturais, capacidade de interpretação.
De acordo com Charréu (2012), a importância da cultura visual na educação humana 
ainda é, em muitos casos, influenciada pelo papel central que as chamadas belas artes têm 
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desempenhado historicamente nas formas de ver e representar o mundo. O autor diz que uma 
educação deve então ser pensada a partir de posições inter e extradisciplinar, uma vez que 
permitem que a informação visual e estética que circula fora da escola possa estar ligada aos 
assuntos e temas escolares.
A cidade, assim como a cultura modifica o indivíduo, e este é modificado por ela.
Figura 49
É um percurso que exige pesquisar e organizar elementos que determinam a maioria das 
imagens da cidade e entender a quem favorece a cidade do jeito que ela é projetada, as 
benesses que oferecem e os problemas provocados pela organização que apresenta. Filho 
(2015) diz que entender quais seriam os elementos que modificam a cidade e provocam 
as suas diferentes aparências será também muito importante para realizar as atividades 
que constituirão as práticas escolares compatíveis com a atualidade e, sobretudo, com os 
estudantes de hoje. 
Nestes contextos, a proliferação de meios de comunicação de massa e o nosso acesso fácil 
a eles mudam nossa “condição cívica” de público. No momento atual, todos nós somos o 
que Charréu (2012: 48) chama de “testemunhas” de tudo que acontece no meio social com 
reflexo natural no espaço da mídia. Este conceito de “testemunhas” tornou-se central para os 
educadores que advogam uma atitude mais ativista e participativa; desafiando a posição de 
neutralidade tão defendida por certa visão conservadora da educação.
Penso que a abordagem da Arte Contemporânea em sala de aula poderia ser uma aliada, 
uma via para este desafio de neutralizar essa visão conservadora da educação de que fala 
o autor. Se esta parece trazer estranhamentos como parte integrante de sua proposta, talvez 
este estranhamento possa se transformar em princípios para o desenvolvimento de uma 
prática significativa e reflexiva no ensino-aprendizagem de artes. Estranhar pode ser um 
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bom começo para implicar numa postura de questionamento e investigação, porque pode 
sugerir desdobramentos interessantes e pertinentes. Olhar para o estabelecido como se fosse 
estranho e examinar as relações que parecem óbvias e conceitos que parecem arraigados 
são parte integrante da maior postura crítica, que hoje é tão valorizada pela educação e vista 
como uma urgência na formação dos alunos como agentes culturais.
Trabalhar a arte contemporânea em sala de aula é trabalhar com a pluralidade e experimentação; 
é um convite aos alunos explorarem e refletirem sobre novos meios de produção, reflexão 
e significação. É uma oportunidade dos discentes ampliarem seus conhecimentos sobre a 
arte, desenvolverem suas posturas e relacionamentos com ela e refletirem sobre a cultura 
contemporânea, na qual tanto eles como a arte estão inseridos. 
A consequência mais profunda da ideia de “arte-educação crítica visual” que apoiamos aqui 
não é apenas a mudança na percepção de si ou do que ocorreu. Na verdade, não podemos 
ser absorvidos da nossa cumplicidade ou indiferença para com os horrores do nosso tempo, 
expressados pelo desrespeito contínuo com os direitos fundamentais em todo o mundo. 
Por isso, a cidade permeou toda a proposta como um dispositivo, uma referência para os 
alunos desenvolverem seus projetos, já que funciona como portadora de artefatos culturais, 
possibilitando atravessamentos e propiciando múltiplas relações. Assim, não apenas olhamos 
a cidade ou imagens da arte, mas buscamos compreendê-la e apreendê-la a partir daquilo que 
nos atinge de várias maneiras, daquilo que mobiliza o pensamento.
4.2.1 Outro olhar, outras histórias
Ao pesquisar os conceitos sobre arte e seu fazer arte, os alunos depararam-se com o 
entendimento de que o conteúdo da arte e o contexto se justificam em interconexões 
relacionais, o que tornou possível um aprendizado em um tempo contemporâneo.
Por consequência, não entendemos o indivíduo como passivo ao meio estético/ético, mas 
sim como um sujeito que produz sentido sobre o contexto vivenciado por ele (com seus 
anseios, devaneios, virtuais e reais). Daí a relevância em levar um conteúdo de arte pautado 
em produções de vários artistas contemporâneos ou não; tecer as relações perceptivas em 
meio à produção de poéticas em um sistema estético da cidade, atravessado pela imagem e 
pelo contexto cultural, onde situa-se a estética do cotidiano, da publicidade, dos grafites, nos 
quais valores e crenças são permeadas por significações tecidas por influências condicionadas 
à mídia e à velocidade da informação. 
Entendendo que não somente o olhar investigativo sobre o contexto seria suficiente para uma 
abordagem acerca da compreensão crítica da arte no que se refere à educação profissional, 
compreendo que o conteúdo e o contexto se justificam em interconexões relacionais, o 
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que certamente tornaria uma práxis educativa evidenciada em um tempo contemporâneo. 
Portanto, ao mesmo tempo em que propomos uma aprendizagem em um ensino, suspeito que 
saberes e versões alcançadas são sempre instáveis e provisórios. E o que mais nos motiva 
é não nos conformamos, mas seguir sempre buscando construir temporalidades de longa 
duração, mais do que fatos definitivos.
Por isso, no espaço pedagógico da intervenção, os objetivos consistiram em inter-relacionar 
teoria e prática, bem como oferecer um ambiente propositivo ao ensino-aprendizagem das 
artes visuais. 
4.3 Cartografias do olhar...
Isto é arte?
Não, senhoras e senhores,
a arte é que é isto.
Ronaldo Brito
 
Cartografia, ao contrário do mapa, não é estático. É algo que se constrói no movimento, é o 
caminho que escolhemos para vivenciar ou a maneira que escolhemos para caminhar. São 
as percepções que capturamos ou imprimimos no espaço em que estamos. Em geografia, 
cartografar pressupõe o destaque de pontos de interesse e zonas limítrofes: marcar o rio, a 
depressão do terreno e o marco zero de uma cidade são pontos que podem ser unidos por 
linhas – aí está relativamente estabelecida a “forma” de um território15.
Cartografar, no sentido deste texto, é evocar práticas de percurso.  É acompanhar os processos 
de produção de subjetividades, sem esquecer que os jovens estudantes nascem e crescem 
numa sociedade multiambiental ou multicontextual; uma sociedade que os leva a conviver, 
simultaneamente, em diferentes contextos simbólicos – familiar, escolar, grupal e virtual –, 
pelos quais eles transitam com tanta facilidade. O que torna difícil determinar com precisão 
é o índice de impacto que cada um desses contextos tem, realmente, na vida dos estudantes. 
Ainda que esses contextos simbólicos não sejam incompatíveis como poderiam parecer, o 
15 http://anpap.org.br/anais/2009/pdf/chtca/juzelia_de_moraes_silveira.pdf
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caso é que cada um deles costuma estar conformado por valores estéticos (e, sem dúvida, 
éticos) diferentes e inclusive, com frequência, contraditórios, como confirma Aguirre (2009).
Os artefatos aqui apresentados foram apropriações, desconstruções, simulações, interações 
e transferências que funcionaram como estratégias dinâmicas para criar novas imagens e 
gerar outros entendimentos e sentidos. Aqui a cartografia foi a transposição e apropriação 
de desejos e a ação de transformação em coisas, artefatos poéticos criados a partir de obras 
conhecidas ou não, dos grafites, dos conceitos da arte e principalmente de ideias a respeito 
de importantes questões contemporâneas, em contextos díspares, que acredito transcender os 
limites da arte enquanto disciplina.
Os desafios se traduziram em criações e foram espalhadas pelos espaços da escola; fizeram 
parte do que pode ser chamada por uma ética-estética: a escolha da arte que se funde com 
a vida, modos de existência que se cria e se expande. O desejo foi o excesso que quis 
transbordar, criar coisas. Entendemos que todo desejo é revolucionário, porque é capaz de 
gerar realidades novas. Todo desejo constrói. Ver a vida como a arte a ser constantemente 
produzida, trabalhada, cuidada, recriada.   
Ao adentrar no espaço privativo da escola, o passante deparou-se com um lugar repleto de 
imagens, imagens múltiplas de textos em focos singulares. Cada sugestão de foco, surpresas 
agradáveis, outras nem tanto; inusitadas. Todas figuravam como um presente, já que a 
paisagem do lugar se mostra de forma nova, indicando enquadramentos ocultos da cidade e 
do próprio lugar. 
Ao fazer os percursos, fiquei a pensar em cada um ou uma que se aproximou, caminhou entre 
as transposições de desejos: de mais amor, mais amizade, mais gentileza, paz; entre sonhos, 
lembranças e mitos; reflexões sobre gênero, etnia, poder, classe, sexualidade, necessidades 
especiais; questões sobre o consumismo, ecologia, a cidade, o meio ambiente; sobre a própria 
escola. Indagações sobre a corrupção, principalmente na política, e a violência de forma 
geral. Desejos! Sonhos! Convites! Ora, a prática artística não seria a relação com o Outro, ao 
mesmo tempo em que constitui numa relação com o mundo? (BOURRIAUD, 2009). 
 Agora o desejo mais explícito foi o da condição de voyer para o lugar do “outro”, considerando 
o lugar em si, secundário, se comparado à forma com que o outro deve ter olhado para esse 
lugar. Será que sentiu o desejo vívido e explícito nos trabalhos? Volto a pensar em nós, eu e 
meus alunos, já que pudemos conferir essa e outras questões nos processos dos exercícios, 
nas atividades propostas. Percebemos coisas, peculiaridades, cores, formas, memórias, 
dúvidas, angústias, sonhos, incertezas; percorremos lugares, olhando e procurando outras 
coisas, para depois definir o lugar de cada coisa – como se fosse um cartógrafo percorrendo 
lugares.
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Retorno à minha condição de voyer: o que será que o passante que lá esteve priorizou com 
o olhar? Será que se viu em alguma das propostas, pensou nos convites? Mas, como posso 
saber que a imagem que eu faço de algo é a mesma para outra pessoa? Talvez uns tivessem 
interagido, outros nem ao menos viram, mas houve aquele que se deliciou com o encontro, 
se reencontrou ali. Afinal, muitos desejos de amor, paz, amizade, sonhos insistem, e até os 
mitos teimam em habitar em nós, persistem também em cada um de nós. 
Sontag (2007: 138) afirma que “é preciso que haja imagens para que algo se torne real”. O que 
apresento como resultado deste estudo é uma versão fragmentada de pesquisadora “atirada”, 
ao querer desempenhar o papel de “fotógrafa” que registrou momentos, fez capturas, nem 
todos aqui mostrados, como produtos ou dados do que foi trabalhado em sala de aula e 
também fora dela. É uma interpretação, outra história, mas que está sendo também contada, 
complementada e interpretada pelos alunos, principalmente pelo que foi vivenciado por eles 
durante os processos criativos, ou seja, o percurso do sentido é a descrição da viabilização 
dos processos percorridos; são narrativas reflexivas da ideia inicial do meu projeto foi...
A minha ideia foi reproduzir a “A Pomba” de Pablo Picasso em papel A0, com bandeiras de 
países penduradas no bico da pomba, fazendo a movimentação entre elas. Quis me apropriar 
dessa imagem para produzir uma forma de protesto contra todos os tipos de violência que 
está acontecendo no mundo, como a violência ao Rio Doce na catástrofe que aconteceu 
em Mariana no Estado de Minas Gerais, o terrorismo que aconteceu em Paris, em Mali na 
Nigéria e em muitos outros países, também a violência que acontece contra as mulheres, que 
ocorre no mundo inteiro. Gabriela Moll.
Figura 50 - Gabriela Moll – A Paz - Edificações-2016
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A ideia inicial veio com as questões: Briga entre etnias e religiões? Morte a inocente que 
quer paz? Para quê ter intolerância religiosa? O homem em toda a sua capacidade cerebral 
e intelectual é capaz de fazer suas obras de arte; é considerado ‘homo sapiens’, ou seja, o 
homem que sabe. Porém, ele sabe o que realmente faz? Como o ser humano dorme sabendo 
das desgraças que faz causada pelas guerras e a intolerância religiosa, além das outras? O 
nosso trabalho teve o objetivo de pedir paz e o fim das guerras, o fim da intolerância, para 
que as próximas gerações tenham um futuro melhor. [...] Foi fazer pensar que muitas vezes 
a diferença religiosa pode causar violência. Como podemos ver nos telejornais as guerras 
entre judeus e mulçumanos que acarreta a morte de milhões de pessoas. Matheus.
Figura 51 - Matheus Nascimento 
Paz – Compensado recortado com 
colagem e pintura - Edificações, 2014.
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Figura 52 - Igor Araújo - Desejos 
Encapsulados – Máquina obsoleta e 
tubo de PVC- Química 2014.
A ideia foi coletar desejos dos colegas e as obras dos alunos da professora  Diana, do curso 
de Química, escritos em papel. Colocar os desejos dentro de uma cápsula fechados a chave 
e enterrá-la em algum lugar no IFBA. Depois de enterrados, fazer uma alusão: Aqui se 
encontram enterrados os desejos dos alunos de Química (2013/2014), ‘Tudo Passa?’. Meus 
objetivos são: refletir que os sonhos, apesar do tempo, se são os mesmos, podendo ou não se 
realizar. A arte vai estar diretamente ligada ao projeto, pois estaremos coletando além dos 
sonhos, obras já realizada. O tempo de duração é de 10 anos de enterradas, passado esse 
tempo, abriremos. Responder: Qual o seu desejo para o IFBA após 10 anos? Quais os seus 
desejos? Igor.
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Meu projeto era uma dúvida para mim, a princípio. Porque há muitas coisas no mundo 
a serem questionadas.  Então resolvi observar meu caminho, para deixar aflorar minhas 
ideias para a realização deste projeto. Então tivemos a visita ao MAM (Museu de Arte 
Moderna), e conhecemos o Esquisopólis, que retratava o desmatamento da Mata Atlântica, 
na Avenida Paralela. Então comecei a pensar no quanto a cena era horrível. Eu me baseei 
nisso e montei meu projeto. Depois que apresentei em sala, e ouvi o que meus colegas de 
sala opinaram, formei um modo de desenvolvê-lo.  [...] um cordão e palavras penduradas 
em uma árvore no IFBA. Caliane. 
A instalação foi sinônimo de esforço e dedicação. A princípio houve certa dificuldade para 
organizar os integrantes do grupo. Mudamos várias vezes de ideia, mas no papel prevaleceu 
a ideia e as pessoas. Foi até mesmo divertido montar a árvore, organizar os materiais, 
montar o livreto e juntar os gostos. Quisemos mostrar ao público os nossos desejos, nossos 
sonhos, nossas preferências, nosso cotidiano. Como Duchamp disse que o público é parte 
da obra, quisemos divulgar nossas preferências, para que se identificassem e participassem 
mesmo da obra. Érica.
Figura 53 - Érica Pereira Rios, Bianca Moreira Carneiro, Caliane Mota, Simone Anjos  
Árvore dos Sonhos- Fitas de PVC de  persianas descartadas – Edificações 2014.
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Figura 54 - Elana  Santos Monteiro de Souza - A Teia dos Sonhos – Bambolê e fios 
coloridos- Edificações, 2014.
A ideia inicial do trabalho prático foi criar algo envolvido com adolescência e 
contemporaneidade. O primeiro projeto criado ficou vago e sem objetivo claro, dificultando 
muito o desenvolvimento da obra. Chegamos a um ponto que o projeto não avançava e a 
única solução foi criar outra obra. Na ‘Teia dos Sonhos’ nós mantivemos a ideia inicial que 
era adolescência e arte contemporânea. Escolhemos a teia, pois é algo muito comum hoje 
no meio adolescente e colocamos ‘os sonhos’ referentes aos sonhos da turma 1811 para que 
o projeto envolvesse também nossa turma. Elana.
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Fazer uma representação da realidade versos imaginação/sonhos. A ideia é questionar se 
existe barreira entre a realidade e a psiquê humana e em que intensidade o sonho interfere 
na realidade. A ideia inicial foi a mistura da realidade e o imaginário humano, contribuição 
do ‘não real’ para o preenchimento de algo que está faltando no ser humano, imaginação. 
Transformar o cristalossauro em forma palpável e representá-lo com vida através do sonho. 
A realidade dá ao sonho gerando vida!  Daíse.
Figura 55 - Daíse Araújo e Allana Matos – Cristalossauro – Compensado recortado e pintado - Geologia, 2014.
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Eu e Leandra discutimos e resolvemos incentivar as pessoas a não desistirem dos seus 
sonhos. A maior a motivação foram as dificuldades que encontramos pela vida. Wiston.
Figura 56 - Leandra Oliveira e Wiston Oliveira – Utopias 
Edificações, 2016.
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O trabalho A Teia teve como objetivo colocar o observador para pensar no que estava 
prendendo-o, isso se dá a partir do momento que se ‘prende’ uma pessoa em uma teia 
que pode ser pensada como: a cultura, a sociedade ou qualquer coisa que possa ser vista 
como uma teia. O individuo além de estar preso a um emaranhado de preceitos que foram 
construídos em nossa sociedade, também constrói preceitos que são moldados pela própria 
cultura. Em uma associação com a aranha que constrói sua teia e acaba preso nela mesmo, 
o trabalho também foi inspirado na obra de Da Vinci O Homem Vitruviano que foi realizado 
no número de ouro. Maykon.
A minha ideia inicial era fazer um busto de uma pessoa amarrada e sufocada por cordas e 
gases e, nestes gases haveria palavras. O conceito era “o que nos prende”, seriam palavras 
como: idioma, educação, gênero, idade, sexualidade, país, família, religião, moral... 
Infelizmente eu me esqueci de marcar o manequim que iria usar e outros o usaram. Então 
decidi ajudar Maykon, que tinha a ideia próxima à minha. [...] então juntamos as ideias, 
um homem preso e controlado pela sociedade. Sinceramente, eu quis desistir várias vezes 
do trabalho, ficava o dia todo na escola tentando resolver terminar e tudo dava errado. 
Chegava em casa só para dormir  e na manhã seguinte começava tudo outra vez. Mas 
tínhamos que terminar o trabalho e no final, apesar de tudo e de não ficar como imaginamos 
e queríamos, foi até satisfatório ter visto pronta. Perla.
Figura 57 - Maykon Anderson e Perla – A Teia - Compensado 
recortado. 160cm x 080cm. Química, 2016.
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A ideia foi mostrar que, embora tenhamos energia suficiente para romper barreiras e 
alcançar nossos objetivos, é necessário que compartilhemos nossas virtudes na união de 
boas energias e pensamentos saudáveis para construirmos um mundo melhor. Diego.
Figura 58 - Isaac e Diego Simas   
Égregora- Compensado 220x200 - Geologia 2014.
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A minha ideia foi fazer como Narciso, que cada um fizesse indagações em frente a um espelho: 
Quem sou eu? Como eu estou contribuindo para melhorar a sociedade? Sou merecedor 
da minha vida? Sou digno do fator felicidade? Já machuquei alguém? Qual o meu maior 
defeito? Minha melhor qualidade? E meu melhor amigo? Meu maior sonho? Alex.
Figura 59 - Alex Santos Melo – Narciso – Espelho e papéis com 
frases no compensado 200x220, espelho – Mecânica, 2014.
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Figura 59 - João César – Obstáculos – Forma de pedra em papietagem com interior iluminado. Edificações, 2016.
Meu projeto foi baseado na obra de Carlos Drummond de Andrade, intitulada no Meio do 
Caminho. Em seu poema, Drummond fala de uma pedra, esta que simboliza um obstáculo 
que marcou a vida do eu lírico. O obstáculo pode estar representando uma dificuldade 
ou um problema que pode ser resolvido. Sendo assim meu projeto representa  a pedra de 
Drummond, no entanto, nela há um diferencial. Em minha rocha, há um minério precioso 
lapidado em seu interior, que está iluminado e pode ser visualizado. Este pequeno detalhe 
tem o intuito de demonstrar que há algo de importante a ser extraído de qualquer obstáculo 
e que com  as dificuldades  podemos melhorar e mudar  formas de agir  e viver. João César.
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A ideia foi construir um painel onde as pessoas colocassem seus sonhos, no caso, que as 
mesmas, pedem aos céus dentro das estrelas. Bruna.
Figura 61 - Bruna Quêtto -  Vou Pedir aos Céus - Trabalho interativo em Compensado, 200cmx220. 6811, 2014.
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A minha obra final foi ‘Gravidez Indesejada’. A ideia inicial foi coincidir meu curso com 
arte contemporânea. Primeiro queríamos fazer uma maquete separando a área ‘nobre’ da 
cidade da área da ‘pobreza’, depois de tanto pensarmos chegamos ao tema da Gravidez 
Indesejada principalmente na adolescência, daí surgiu a ideia de fazermos um trocadilho 
com a cegonha branca, trocando-a  por uma ave preta. Magda.
[...] Abordar a gravidez indesejada e combater as vidas jogadas no lixo. Camila.
16 O uso do nome, imagens e narrativas foram permitidos por meio de assinaturas em  grupos, em anexo.
Figura 62 - Camila Dias, Breno, Lisandro 
e Magda Beatriz - Gravidez Indesejada – 
Compensado recortado e pintado  
com boneco -  Edificações, 2014.16 
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A ideia foi reproduzir doze quadros, só que cinco referentes à mulher, cinco referentes ao 
homem e dois quadros referentes a casais. Conceitualmente falando o projeto visa, por 
meio de quadros, ilustrar ações e objetos que são usados como forma de repressão sexual, 
promover discussão entre os estudantes do IFBA a respeito da preferência sexual e chocar 
as pessoas mais conservadoras, que provavelmente vai reprimir a intervenção proposta. 
Matheus.  
Figura 63 - Matheus Barros – 
Universo do Prazer - Desenhos 
em papel A3 – Geologia, 2014.         
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Eu resolvi mudar, dando mais força ao projeto inicial: A Interrogação. A primeira ideia que 
tive para o projeto ‘As dúvidas’ foi utilizar a ‘interrogação’, símbolo universal que simboliza 
as dúvidas das pessoas. Depois decidi alterá-lo, baseando-me no projeto de Caliane Mata e 
analisando que as interrogações espalhadas pelo IFBA não teria a visualidade necessária, 
então adotei a ideia e inseri a ideia da árvore ao projeto, criando a ideia final, as dúvidas. 
Porque além da visualização, a árvore está relacionada com uma frase pensada por mim: ‘A 
raiz de todas as dúvidas’, o que leva para outra linha de raciocínio: ‘Qual a Raiz de todas 
Dúvidas? O conhecimento! Isso me incentivou a reelaborar o projeto. Douglas.
Uma oportunidade onde pude mostrar a minha interrogação sobre a arte e deixar esta nas 
pessoas. Thaís.
Figura  64 - Douglas França e 
Thaís –- Qual a Raiz de todas as 
Dúvidas? Recortes de pontos de 
interrogação em compensado. 
Eletrotécnica – 2014.
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A ideia do meu trabalho foi mostrar como a infância era ‘antigamente’. Hoje em dia, com 
o crescimento de aparelhos tecnológicos, (celulares, tablets, computadores, etc.) e com o 
aumento da violência, a ‘verdadeira infância’ está sendo perdida. A verdadeira infância 
na verdade são brincadeiras de pular corda, brincar de boneca, pega-varetas, pega-pega, 
esconde-esconde, entre outras. Brincadeiras que geralmente eram praticadas na rua, com 
outras crianças, mas com o crescimento da violência, que preocupa os pais em deixarem 
seus fi lhos brincar ao ‘ar livre’. [...] As fi guras foram recortadas e coladas em uma placa 
com fundo preto. A fi gura das brincadeiras foi recortada forma de balão de pensamento. 
Durante a execução do trabalho houve stress, ansiedade, mas tudo valeu a pena, pois, 
no fi nal, quando a obra fi cou pronta, senti uma sensação de dever cumprido e o trabalho 
realizado com sucesso. Isabela.     
Figura 65 - Isabela Pontes de Santana – 
Verdadeira Infância – Reproduções coladas 
sobre compensado- Edifi cações, 2016.
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Minha obra queria saber o que as pessoas sentem, pensam e se realmente são sinceras. Daí 
eu pensei em ‘Segredos’, onde a pessoa expressaria seus sentimentos, segredos e ver no que 
poderia melhorar na escola e na convivência com outras pessoas. Primeiro pensei em uma 
caixa grande com um espelho que as pessoas entrariam e falariam um segredo. Não deu 
certo. Pesquisamos e achamos um monumento que fica em Roma, na Itália chamada Bocca 
dela Verità que é uma máscara de mármore com um buraco na boca, que é suposto morder 
as mãos dos mentirosos. Bianca
Figura 66 - Bianca Lima e Camila Leite - 
Segredos – Caixa de papelão e recortes de 
revistas – Química, 2016. 
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O objetivo foi trazer à tona lembranças dos desenhos animados que quando criança perdia 
horas na frente da TV. Entraves dos desenhos mais marcantes de cada desenho, relembrando, 
por alguns minutos os bons momentos do passado. Camila.  
A ideia foi provocar nostalgia em quem visse  os desenhos, que lembrasse a infância,  do 
tempo de criança, divertir-se ao lembrar-se de seus heróis preferidos.  Alanderson.
Figura 67 - Camila Tavares, Alanderson 
Souza, Jackeline Lima e Carine Teixeira 
– Nostalgia – Reproduções em papel -  
Edificações, 2014.
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[...]. O projeto inicial sofreu mudança e chegou ao trabalho infantil, representando 
possivelmente, que o tempo está passando e a situação dessas crianças continua a mesma. 
Maelly.
A ideia foi expor a exploração do trabalho infantil e como questionar a infância dessas 
crianças que estão sendo roubadas. Évelin.
É interessante como a sociedade de hoje vive como se nada estivesse acontecendo. Muitas 
crianças hoje necessitam de atenção e carinho. Muitas delas são abandonadas, maltratadas 
e até assassinadas. Thalia.
Figura 68 - Maelly de Souza Lima, Júlia  –  Infância 
Roubada - Compensado recortado com cata-vento. 
Geologia, 2014.
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A ideia inicial da minha obra foi representar todas as coisas boas. Foi uma obra muito 
particular, bastante pessoal que misturou delicadeza e juventude, apesar do pouco tempo que 
tivemos foi uma chance dos alunos demonstrarem o que aprenderam ao longo da unidade e 
mais, mostrarem o artista que existe em cada um de nós. Brenda.
Figura 68 - Brenda Brito -  Sirva-se – Cabeça de boneco em papietagem com adereços – 
Edificações, 2012.
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Com o objetivo de apresentar as pessoas sobre quem foi o Profeta Gentileza, o que defendia, 
pregava e sua história de vida. Muitas pessoas não conhecem quem foi este homem, puro, 
simples e humilde que pregava pelas ruas da cidade do Rio de Janeiro, palavras de Amor e 
respeito entre as pessoas. Carolina.
Eu e Carolina queríamos mostrar, apresentar e principalmente conscientizar as pessoas 
sobre a importância de ter atitudes gentis na sua vida e com o próximo. E que infelizmente as 
pessoas se vêm cada vez mais pensando em si mesmos, esquecendo-se do próximo, deixando 
de lado o amor, o respeito e a gentileza. Renata.
Figura 70 - Carolina Soares e Renata 
- Gentileza Gera Gentileza- colagens 
em compensado de 220 cm x 200cm. 
Turismo 2012
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Quando tive a ideia, queria uma forma de expressar o meu pensamento sobre a educação 
social que as pessoas estão tendo hoje. Então me lembrei da alfabetização, ensino 
fundamental I, onde chamávamos os funcionários de “ tios “, passávamos por alguém e 
desejávamos um “bom dia”, etc. Daí veio a ideia das letras com as cores primárias (que 
não foram escolhidas a toa, foi lembrando Mondrian), e porque sabia que iria chamar 
atenção e trazer à mente a ideia de alfabetização.  Quando terminei o projeto já foi com 
outro pensamento, ou um pensamento mais elaborado. Após adicionar as frases vi que iria 
transmitir a mensagem de que todos estão preocupados com outras coisas, outro tipo de 
educação (a acadêmica) e acabamos esquecendo a educação social. De que adianta querer 
me formar em engenharia ambiental hoje e sair jogando lixo em lugares inapropriados? de 
que adianta eu ter doutorado em sociologia, mas não interagir com a sociedade?, E não só 
isso... tem a questão de passarmos por alguém necessitado na rua e fazer que não vimos só 
para não ajudar? E aquele professor que passa e nem deseja um bom dia? Acho que foi essa 
a minha ideia e pensamento sobre o projeto: alertar para não deixarmos de lado o principal: 
a interação um com outro. Pois sem isso não seremos mais “ seres humanos”. Ana Paula.
Figura 71 - Ana Paula Andrade – Crise 
Educacional – Letras de papelão em 3D. 
Química, 2016.
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O trabalho representou para mim o inicio de tudo, talvez se não fosse o amor  e a união 
da 1811, não teria projeto tão bons, (essa interpretação é de Dayse Kelly)  porém achei 
exatamente isso. A amizade e o apoio da turma foi um dos principais fatores para a 
apresentação do painel e a se concretizar de fato. O título diz tudo: É Preciso Amar... Cibele.
Figura 72 - Cibele Menezes- É preciso amar – Painel com  fotos da turma – Edificações, 2012.
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A imagem transmite a ideia de dependência humana para com os recursos naturais ao se 
relacionar com a obra de Paulo Bruscky. Segundo a teoria evolucionista, quando surgiu 
o primeiro o homo sapiens, o planeta já se fazia presente, sendo assim os animais são 
os maiores desfrutantes. A arte confirma sua presença quando são usados sentimentos e 
críticas sobre o assunto tratado desde à pré-história. A imagem foi dar a entender que 
figurativamente que o ser humano tem conexão com a energia da natureza. Guilherme. 
Figura 73 - Guilerme Tavares, Igor Matheus, Márcio Santos, Tales Rodrigues, Everton Luís – Pulsa- 
Escultura de manequim em papietagem – Mecânica, 2012.  
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A obra: ‘I Love You’ refere-se a um empréstimo linguístico da língua de sinais americana 
(ASL), o objetivo deste trabalho é demonstrar é que em toda comunidade surda uso este 
sinal é para dizer ‘amo a todos’. Milena.
 A obra representa através do alfabeto manual da língua brasileira de sinais as letras da 
palavra I Love You. A intenção é apresentar um empréstimo linguístico do inglês utilizado 
no Brasil e representado com outra língua de modalidade visual-espacial a libra. Larissa.
Figura 74 - Milena Rodrigues e Larissa Passos - I Love You – Papel adesivo – 
Mecânica -2014.
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A ideia do meu trabalho foi mostrar que um coração machucado se torna mais resistente. Ou 
seja, quando os sentimentos de alguém é ‘ferido’ essa pessoa se fortalece. No caso da obra, 
criou-se uma analogia entre pessoa e coração, na qual o coração ‘perfurado’ representa as 
pessoas que tiveram os sentimentos ‘feridos’  e o coração de ‘ferro’  representa  a pessoa 
já recuperada dessa mágoa. Porém,  uma coisa é certa: é difícil saber se mesmo com o 
‘coração de ferro’ nada/ninguém te magoará de novo. Meu processo foi bem conturbado, 
afinal após algumas semanas desenvolvendo meu projeto me uni com uma colega para 
desenvolver a obra Os Retalhados. No processo de construção desta obra, fui surpreendida 
por várias sensações, desde angustia até raiva. Tal fato me inquietou e me trouxe incertezas 
sobre o que eu estava fazendo e se o resultado final ficaria como esperado. As semanas 
foram se passando e a agonia começou, compra de tecido, costura, pendura... Diria que a 
última semana foi a mais tensa, concluir a obra foi uma emoção à flor da pele. Porém, após 
ver a obra devidamente pronta e exposta, uma coisa foi certa: alegria e alívio de semanas 
de preocupações. Júlia Nunes.
[...] O processo foi complicado, pois havia internalizado que eu não era criativa, porém 
consegui superar esse advento e coloquei mão na massa. O projeto  exposto surgiu de coisas 
bem clichês, pois estava fazendo um coração partido, mas aí estava o atrativo, às vezes 
precisando de clichês, pois, tentamos modificar o obvio, acreditamos que somos os que 
produzem a mudança e isso é o encanto, estimular os visitantes a interpretar do seu jeito, a 
modificar o obvio. Após todas as reflexões começamos o trabalho, costuramos almofadas em 
duas tonalidades, vermelho e cinza, com o intuito de nos referir às  pessoas com os corações 
mais machucados e os transformar em barreiras de aço (tonalidade cinza) e os corações que 
ainda não se  machucaram (de vermelho) e as flechas são as mágoas. Júlia Polena.  
Figura 75 - Júlia Polena e Júlia 
Ramos – Retalhados - duas 
almofadas em forma de coração, 
Edificações, 2016.
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O trabalho foi uma apropriação  da obra ‘I Know how you must feel, Brad’ de Roy 
Lichtenstein,  adicionado de um celular às mãos da mulher. A ideia é fazer uma crítica à 
atualidade, refletir a questão de que as pessoas não escutam mais as outras principalmente 
porque estão sempre com o celular nas mãos. Bruna.
Figura 76 -  Bruna Ferreira – Eu não vou ligar para 
você Brad – cópia em papel A2 – Edificações, 2014. 
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O trabalho consistiu em chamar atenção dos integrantes do IFBA, que o mundo no qual 
nós vivemos não é só rodeado das redes sociais. Construir um ambiente para que os amigos 
possam conversar sem o celular. Pesquisas aconteceram no computador em busca de uma 
imagem que representasse a situação. Os encontros acontecidos  no momento que estávamos 
no atelier de artes, mesmo muitas pessoas não percebendo, estávamos vivenciando um 
momento que ajudamos uns aos outros, conversamos, mas em nenhum momento utilizamos 
o celular. O momento que utilizamos o celular só foi para fazer as pesquisas. Além de que, 
quando o trabalho foi exposto funcionou. Houve desencanto com o trabalho, no momento em 
que algumas pessoas ao mesmo tempo em que conversámos, estavam no celular. Andrezza.
Figura 77 -  Andrezza Maria – Proibido Celular – Ambiente interativo 
com flores – Química, 2016.
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O meu trabalho não sofreu muitas alterações desde a ideia inicial até o término. No 
começo, a ideia era em uma superfície de preferência madeira, seria pintado um ‘celular 
gigante’, de modo que tomasse toda a superfície. A tela  do celular seria pintada de azul, 
representando o mar, e no centro deste ficaria uma ilha. Nessa ilha havia um boneco [...], 
abraçando as pernas e olhando para o ‘nada’. Ao lado do boneco teria um coqueiro [...] . 
Em algum lugar, hora do celular, provavelmente no chão, ao lado da obra, seria escrita a 
frase: Pois agora lá fora, o mundo todo é ilha, a milhas e milhas e milhas de qualquer lugar, 
trecho da música Terra de Gigantes – dos Engenheiros do Hawaii. Toda essa construção 
representaria algo comum nos dias de hoje, criticando o fato de muitas pessoas, de certa 
forma se prendem no mundo virtual e acabam se isolando dos meios sociais, deixando-os 
de lado. O processo [...] essas foram as maiores dificuldades, além da escolha do nome, 
pois eu não fazia ideia de qual seria o título da obra, o que me preocupava uma pouco. Ao 
consultar a professora Diana, ela sugeriu que o nome poderia ser náufrago, e eu achei bem 
interessante, pois náufrago é quando uma embarcação afunda, alguém que estava nessa 
embarcação  consegue sobreviver e fica em uma ilha deserta, isolado, situação na qual eu 
queria que o boneco do meu trabalho estivesse. Então o nome náufrago foi escolhido e a 
obra finalmente nomeada. As únicas pesquisas realizadas foram sobre a letra da música 
Terra de Gigantes e a simbologia de náufrago, que está descrita acima.[...] mas refletindo 
com a professora sobre a formação e produção do trabalho, chegamos à conclusão de que 
as páginas em diferentes tons de azul, poderiam deixar o trabalho com uma poluição de 
cores. [...] depois foi só colar a boneca na pequena ilha e recortar várias letras de revistas 
para formar a frase. Ravel.
Figura 78 -  Ravel Bonfim Costa e 
Vanderlan - O  Náufrago – Química, 2016.
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Ao receber a solicitação da criação de um projeto de arte, pudemos refletir amplamente 
sobre diversos assuntos. Então, resolvemos criar um projeto que interferisse diretamente 
no nosso cotidiano no IFBA. Durante algumas pesquisas, uma imagem na internet nos 
chamou atenção, então resolvemos reproduzi-la, já que a mesma tinha uma relação com a 
nossa proposta. Ao iniciar nossa jornada no Instituto, ficamos restritos apenas ao contato 
com pessoas do nosso curso. Muitas vezes, nem conhecemos as pessoas da turma ao lado, 
então nossa obra ‘Sem Título’, traz como proposta a interação entre os cursos, pessoas, 
funcionários, etc. Mayara. 
Este trabalho serviu para abrir nossas mentes em relação às indiferenças que sofremos 
e fazemos com as pessoas todos os dias. Passamos pelas mesmas pessoas todos os dias, 
convivemos com elas, mas não a conhecemos, não sabemos seus nomes e muito menos seus 
sobrenomes; então executamos este trabalho para a socialização das pessoas, para que elas 
conheçam umas as outras. Thainá.
A ideia inicial foi a socialização dos alunos dos outros cursos, isso porque muitas pessoas 
do colégio não falam umas com as outras. Foi sem título porque a obra em si já dizia por si 
a intenção. Shefanie.
Figura 79 -  Thamires Conceição, Mayara 
Cerqueira, Paulo Aguiar,  Beatriz Trindade 
e Shephanie de  Moura e Thainá Coutinho – 
Sem Título- Automação Industrial, 2014.
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Figura 80 -  Juan  Guillermo – A Mochila de Pandora – Mecânica, 2014.
A Mochila de Pandora faz alusão à Caixa de Pandora, só que da mochila sairia coisas 
boas também, a ideia principal desta arte seria: e você, o que espera sair da sua mochila? 
A mochila usada faz uma alusão à luta que cada um teve que travar para entrar no IFBA, e, 
saindo da mochila emojis da alegria por conseguir entrar e conforme o tempo vai passando 
as dificuldades vão aumentando com as provas, com notas boas e más. Então cada carinha 
representaria um resultado de avaliação positiva, negativa e algumas surpresas. Juan.
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Figura 81 - Luís André de Oliveira e Bianca Moreira Carneiro – 
IFBA Dream – Caixa de papelão e folhas de papel. Mecânica, 2014.
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Figura 82 - Alinare, Aline, Carol, Ednei, Franciele, 
Jessica, Juliana, Rafael, Renato e Thamires. SOSMO. 
Lucas, Aline. Escultura de papelão de embalagem, 
adornada com caixas de remédios vazias e imagens 
recortadas. 200x80cm. Turismo, 2012.
Meu trabalho representou  o descaso na saúde brasileira, a falta de remédios no SMO, no 
IFBA. Usamos o caixão para mostrar que a saúde está morta. O trabalho foi uma ótima 
oportunidade para desenvolver minha criatividade e também para criticar alguns pontos 
que achava necessário. Lucas.
O trabalho foi para mim angustiante, por se tratar de uma obra um tanto ‘fúnebre’. Porém 
com a conclusão do mesmo, uma sensação de prazer me contagiou uma sensação de dever 
cumprido por expor um sentimento a toda à escola. A nossa obra representou a indignação 
perante o descaso do SMO, com uma falta gritante de remédios e atendimento de qualidade. 
Uma forma de expressar minha indignação com a falta de remédio no Serviço Médico e 
Odontológico - SMO, que é o único local que os alunos podem ir quando está enfermo. Aline.
Um protesto não do meu grupo, mas de toda comunidade do IFBA contra os serviços mal 
prestados do SMO. Ednei.
Um protesto extremamente intrigante e de extrema importância para a sociedade estudantil 
do IFBA. O SMO está pedindo socorro (SOS), está em decadência, e isso me deu estímulo 
na construção da obra. Juliana.
Uma obra importante para mim por denunciar algo que incomoda a todos, mas que não é 
exposto. Relatou uma deficiência em relação ao atendimento, gostei muito porque causou 
certo alerta ao IFBA e demonstrou o objetivo do trabalho e um conhecimento relacionado a 
arte, que mostrou que uma simples representação artística, tudo que o SMO está passando 
no momento. Igor.
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A ideia foi baseada principalmente nas lápides, meu objetivo foi fazer uma crítica a [...], 
porém a adaptei para os dias atuais e surgiu a ideia de colocar lápides com críticas ao que 
acontece na escola e aos estudantes. Cyro.
Fonte17: Beatriz Costa – Estudante de Química e arquivo pessoal.
17 N. A. Esta figura tem duas fontes porque o trabalho foi retirado da frente do SMO em pouco tempo de exposta. A aluna Beatriz 
conseguiu registrar antes da retirada da mesma.  
Figura 83 - Cyro, Descanse em Paz – Química – 2016.
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A ideia foi fazer uma obra que mostrasse como o conhecimento na Instituição e na educação 
como um todo, é muito fragmentada. Átila.  
Questionar como um curso da modalidade ‘Integrado’ é tão fragmentado. Erismar.
Figura 84 - Átila Saraiva Soares e Elismar  - Se é Integrado por que tão Fragmentado? 
Papéis colados ao chão -  Edificações,  2013.
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Ficamos pensando, eu e Leandra, como chamaríamos a atenção do público (isto é: alunos, 
professores e funcionários do IFBA) para tal assunto. Afinal, existem questões de cunho 
social, cultural e econômico, que têm um espaço considerável como temas de serem 
abordados e discutidos com frequência. A ideia inicial do projeto foi criticar um incidente 
que houve na entrega de pacotes do biscoito aos alunos, na porta de entrada do IFBA. A 
euforia e a ânsia foram tanta que os alunos derrubaram a senhora que fazia a entrega dos 
biscoitos, que teve que ser levada para o atendimento médico do Instituto. Algo, no mínimo, 
triste. Para questionar a situação, foi criado um cookie chamativo, saboroso e ‘irresistível’ 
para justificar o ato dos que passaram por cima de outra pessoa para obtê-lo. Nathalia.
Incitar as pessoas! Levá-las a pensar no incidente  que aconteceu no IFBA por conta 
da entrega de cookies da Bauducco em um certo dia. A falta de organização dos alunos 
culminou na agressão dos funcionários que estavam fazendo a distribuição do lanche. Isso 
me levou a pensar do desejo que as pessoas pelo biscoito, o ‘medo’ de não recebê-lo. A 
ideia do projeto veio também da aula da professora Diana Valverde, que nos apresentou a 
Pop Art, dos desenhos em quadrinhos, dos personagens famosos, de histórias fictícias, e da 
alusão às marcas de consumo popular, das esculturas tridimensionais que da mesma forma 
fazem referência à cultura de massa, como o hambúrguer gigante, ou a colher com uma 
cereja na ponta. Dessa forma, surgiu a ideia de um cookie gigante. O trabalho levaria as 
pessoas a se questionarem sobre o tumulto que ocorreu naquele dia, suas ações (caso ainda 
estivesse presente em suas memórias). Ademais, daria ‘água na boca’ nos alunos, essa é a 
incógnita, da Pop Art: não se sabe se incentiva ou se critica o consumo, mas acredita-se que, 
na maioria das vezes, seja o primeiro caso. Leandra. 
Figura 85 - Leandra Silva e Nathália Couto. Meu Gostoso Bauducco – Isopor 
e papel machê- Edificações, 2016.
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A ideia inicial do trabalho era mostrar que cada pessoa possui a sua singularidade, cada 
um possui coisas que as distingue dos demais. Para tanto, busquei relacionar essa ideia com 
uma coisa que eu gosto e, portanto, escolhi a Matemática e algumas de suas diversas funções. 
Da mesma forma que as funções possuem leis que regem seus comportamentos, as pessoas 
se impõem às leis e padrões de moral que as determinam pela vida toda. Entretanto, muitos 
desconhecem tal função. E, também outro objetivo do trabalho foi buscar uma autorreflexão 
daquele que interagisse com a obra. A maior dificuldade foi providenciar um quadro de 
sala de aula e transportá-lo para o local da exposição. Além disso, foi um pouco cansativo 
escrever no quadro, mas tive ajuda de minha dupla, Victória Carolina. Por fim foi realmente 
gratificante concluir o trabalho, posto que nunca tinha feito algo tão grande. Bruno.
A ideia inicial do nosso trabalho foi basicamente propiciar a interação das pessoas com 
a matemática, fazendo que conciliassem a mesma com suas próprias vidas e interesses 
pessoais. Pois a matemática ainda é vista como algo muito ‘direto’ por ser uma ciência 
exata. Então pensamos uma forma de mostrar/trazê-la como algo que possamos interagir. 
Tivemos algumas dificuldades  na conclusão do trabalho como o preparo do quadro a ser 
exposto [...]. Porém, o resultado foi muito satisfatório e as pessoas interagiram bastante 
com a obra, tanto que não sobrou nenhum espaço para escrever. Então ficamos muito felizes 
e satisfeitos com os resultados. Vitória.
Figura 86 - Bruno César da Silva  e Vitória 
Carolina - Função da Vida - Quadro branco, 
220x200 cm  Edificações, 2016.
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A ideia inicial do trabalho foi levar a química para o cotidiano das pessoas de forma divertida, 
despertar curiosidade naqueles que não têm muito contato com a própria, já que química 
é tão importante para a vida, para a medicina, para a tecnologia... A escolha do diagrama 
de Linus Pauling e sua utilização junto à teoria de que os elétrons saltam de camadas mais 
internas para as mais externas, ficando mais positivas, casou-se com a ideia da escada, do 
progresso e é caminho para os laboratórios de química, ficando positivos, intelectualmente. 
Inicialmente tive dificuldades em convencer a professora Diana das intenções do meu projeto, 
mas a turma entendeu a ‘mensagem’ e me apoiou e aí convencemos a professora. Entre as 
pesquisas sobre o diagrama, meus ‘aliados’, Raíssa, Matheus e eu, decidimos que materiais 
e cores utilizar, bem como o local da exposição. A princípio queríamos encomendar em uma 
gráfica, porém, os altos custos, não permitiram. Desse modo, resolvemos pedir (sobras) 
de papéis adesivos em gráficas e fazê-los a mãos. Uma das minhas frustações foi a ida à 
gráfica, onde o dono ‘ironizou’ nosso ato de ‘pedir sobras’; mas sabíamos que seria desse 
modo que conseguiríamos nosso objetivo. Partindo para a confecção, nos deparamos com 
o problema da falta de material, que ainda bem, pois não passou de uma preocupação, pois 
logo resolvemos e aproveitamos o máximo possível do papel adesivo que tínhamos em mãos. 
Entre recortes, Matheus se apressava para ir embora, pois o trabalho tornou-se um pouco 
cansativo, apesar das conversas agradáveis com a turma. Terminada a parte principal do 
trabalho, os círculos recortados, nos deparamos com a dificuldade para encontrar material 
adequado para marcar/escrever as letras e os números nos círculos. Tentamos várias opções 
de hidrocores e pilotos, até acharmos um pincel de quadro branco, de cor preta, bastante 
forte. Ao usarmos o molde para fazer os números percebemos que sujava/borrava bastante. 
Daí tivemos que arranjar um método para limparmos os borrões: caneta sem tinta. Nesse 
processo, um limpava e o outro escrevia as letras ( feitas por nossa querida Camila Oliveira 
que nos ajudou muito com suas letras impecáveis), criando laços de cooperação mútua. 
Ao finalizar, guardamos os círculos distribuídos em três gavetas, ao procurarmos os discos 
novamente, estavam empilhados, e isso – nos frustrou bastante, pois as letras borraram. 
Indo para a exposição, tivemos que pedir para a funcionária para que desse um jeito de 
limpar as escadas para que os adesivos colassem corretamente. Sucesso! Acreditamos 
que nós atingimos nossos objetivos no trabalho, pois várias pessoas que passavam pela 
exposição comentavam a respeito, como por exemplo, os professores de Química. Ficamos 
felizes pelos comentários positivos do Ricardo Cruz no Facebook ao compartilhar uma foto 
do nosso trabalho. Patrícia.
Transferir para as pessoas de uma forma crítica e criativa o que há de melhor na Química. 
A ideia de expor numa escada o diagrama de Linus Pauling teve como objetivo também 
quebrar paradigmas referenciadas à uma matéria de Exatas. De fato mostrar o lado 
descontraído dessa matéria essencial pra os avanços da sociedade. [...] para elaborar o 
trabalho foi feito uma pesquisa sobre a vida e obra do cientista. Procuramos conhecer mais 
profundamente o diagrama elaborado por Linus. Após termos concretizado nossa ideia e 
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semielaborado o que íamos fazer, demos inicio à parte prática do projeto. A parte prática 
nos causou certo transtorno, já que foi necessário irmos à busca do material fora do IFBA, 
em Macaúbas, bairro próximo. Conseguimos o principal elemento, papel adesivo. Para 
elaboração do projeto, o trio foi unido e apesar da preocupação, tudo correu bem. A parte 
de mais satisfação foi, após ter exposto o trabalho, pois apesar de não ter nenhuma placa 
indicando o sentido das palavras, as frases que levassem a isso, as expressões faciais e os 
murmurinhos que conseguimos captar ao estar por perto da obra pareciam ser de alegria e 
compreensão. Raissa. 
O objetivo foi despertar e incentivar o interesse pela Química utilizando o diagrama de 
energia de Linus Pauling. Quando as pessoas subissem as escadas seriam como elétrons, 
ficando mais positivas a cada degrau. Matheus.
Figura 87 - Matheus Lima, Patrícia Fagundes, Raissa Andrade 
- Quipositividade – diagrama de Linus Pauling em papel adesivo - 
Química, 2016.
128
A ideia inicial foi mostrar que o IFBA – que é vista como uma das melhores escolas de 
Salvador apresenta deficiências estruturais que prejudicam um melhor desenvolvimento. O 
trabalho traz uma análise crítica sobre diversos temas de uma forma bastante descontraída 
e divertida. Natália.
Fazer um painel de fotos relacionados com a estrutura do IFBA, mostrando o que pode ser 
melhorado para os alunos atuais e do futuro. Ricardo.
Demonstrar como é a situação do IFBA, em estrutura  e se os alunos influenciam sobre essas 
condições aqui encontradas. Jeferson. 
Figura 88 - Francisco, Jeferson Douglas, Luciana 
Pereira, Ricardo da Rocha Vieira, Natália Morena 
-  Nosso IFBA -  Fotografias manipuladas em  Photo 
Scape- Edificações, 2014.
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 Produzir a Instalação ‘O Gigante’ para mim foi divertido, não muito difícil, porém um tanto 
trabalhoso. Contar com as ideias vindas do acaso foi importante no processo. A primeira 
ideia que tive foi: pendurar sacolas. Mas como organizar isso e com quê intuito? Foi isso que 
respondi quando ouvi a música ‘O Gigante’, da Banda Cascadura18. O que quis apresentar 
na obra foi a trilha construída pelo consumismo, despertar questionamentos em termos de 
atos cotidianos como as compras e fazer pensar que é possível trilhar por outros caminhos. 
Deise Lima.
Figura 89 - Deise Lima - O Gigante -  Sacolas de embalagens de lojas- Edificações, 2012.
18 Cascadura -  Banda baiana de indie rock.
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Criticar a forma como o capitalismo (em especial voltado para o mundo da moda) influencia 
a visão de mundo do ser social, englobando as escolhas e pensamentos dos atingidos pelos 
processos de globalização mundial, ou seja, toda a população terrestre; uns mais que 
outros, porém, todos já foram de certa forma envolvidos neste modelo econômico. Para a 
realização deste projeto foi essencial o auxílio profissional da professora Diana, que graças 
à sua experiência soube coordenar e ajudar na realização dos mesmos. Laíse.
Figura 90 - Laíse Andrade – Meu Sonho de Consumo 
- Colagens de fotos da turma sobre compensado – 
220cmx200cm – Geologia, 2014.
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Projetar e criar uma maquete que faria uma crítica ao consumismo, capitalismo e à 
indústria bélica. A princípio a maquete faria uma trajetória através de como o consumismo 
leva à produção em massa de armas e equipamento bélico, principalmente nos Estados 
Unidos. A maquete, no entanto, seria muito trabalhosa e como o trabalho estava voltado 
para o consumismo, eu decidi me juntar a Carlos Eduardo para continuar. Pensamos então, 
usar um manequim que já estava coberto de propagadas para fazer a crítica. Pensamos em 
prendê-las, com arames as quais levavam as propagandas presas ao chão. Depois mudamos 
da ideia para o manequim, que estaria com viseira, o que limitaria o seu campo de visão o 
que permitiria apenas ver as marcas de indústria famosas, que geram muito dinheiro com 
o consumismo. Apropriamos-nos de uma charge de Simanca, vista em sala de aula, onde 
mostra uma pessoa, a qual não consegue tirar os olhos do celular, tendo um mundo lindo a 
sua volta. Caio.
Figura 91 - Carlos Eduardo e Caio Lins – Consumarte 
-  Manequim com viseira - Química, 2016.
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A ideia do meu grupo, juntamente comigo, não foi necessariamente ‘Que Marca Você é’? na 
verdade foi ‘Será que estamos sendo influenciados?’. Mudamos porque achamos o primeiro 
melhor. Neste projeto, até nós os próprios integrantes ficamos muito surpresos com a 
criação, pois nos levou muito a pensar sobre o assunto, pois todos nós podemos estar sendo 
manipulados pelas opinião de outros, ou seja podemos comprar coisas que não precisamos, 
mas compramos porque outras pessoas vão achar legal se comprarmos. Vitória.
No trabalho refletimos assuntos que hoje a sociedade convive. Materialismo, violência, 
ditadura da beleza, tudo foi passado com êxito no colégio para compreender como a arte 
é fundamental. A ideia foi  refletir o consumismo compulsivo do humano com a pergunta 
‘Qual a sua Marca’? e argumentar os pros e contras que seguem e o desenvolvimento de 
ideias e a arte mostra como podemos sentir o mundo à volta. Ícaro. 
O projeto faz as pessoas refletirem o que é importante nas suas vidas. As pessoas muitas vezes 
são manipuladas pelas marcas, pois compram acessórios, frequentam lugares...que muitas 
vezes não foram nomeadas por elas a melhor, mas sim o sistema consumidor que induz as 
pessoas a comprar seu produto senão, elas não são ‘aceitas’ pela sociedade. Mariana.
Figura 92 - Mariana, Taís, Vitória Beatriz, 
Shirley, Thamires e Ícaro - Que Marca Você 
é? – Manequim com colagens de marcas 
de grife recortados de revistas. Automação 
Industrial, 2014.
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Neste trabalho, com esta imagem, eu quis mostrar o contrário do original. Quis expressar 
um desejo pessoal. Jeferson.
Figura 93 - Jeferson Ribeiro Santiago – Vinde a mim Whats App - 
Colagem e desenho sobre compensado – 80cmx40cm – 6811, 2014.
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A ideia do meu trabalho foi sobre as transformações que o mundo sofreu, tendo como objeto 
principal a obra de arte ‘As Botas de Van Gogh’. Para mim este trabalho significou uma 
reflexão sobre o mundo que estamos vivendo, e sobre o que cada época pode causar à 
pessoa. Trabalhar com arte é sempre interessante, e trabalhos como esse que fizemos à 
disposição de toda à escola, é importante para fazer com que todos reflitam.
Figura 94 - Esses não são de Van Gogh  -  Turismo, 2012
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A ideia foi desenvolver um painel de fotos no madeirite, decorado com espelhos e postado 
fotos das mais diversas formas de beleza, acompanhado de frases temáticas: ‘Eu não preciso 
entrar em um 38; Meu cabelo é crespo, duro é o seu preconceito. Beleza é ponto de vista. 
Respeite! Frank.
Construir um painel ilustrativo onde houvesse imagens dos mais diversos tipos de beleza 
encontrado em nossa sociedade para assim tentar destruir estereótipos preconceituosos de 
beleza que foram criados. O título ‘Espelho da Ditadura’, veio justamente dessa ideia de 
que nos tornamos submissos e reféns do que vemos diante dos espelhos, da mídia. Por isso, 
contradizemos  essa ‘tal’ ditadura, exibindo que o belo é relativo e diverso. Beatriz.
Combater a ditadura da beleza. Ao observar a mídia, percebo que a beleza é ditada por um 
grupo específico de pessoas, no intuito de elevar uma classe dominante em detrimento de 
outras. Hugo.
A obra teve como principal  ideia, relatar fatos onde a ideal de beleza é uma forma padrão. 
O trabalho também trouxe outros padrões de beleza. Saímos dos padrões impostos pela 
sociedade, retratando a beleza de cada pessoa em particular, falando que todos são bonitos 
de alguma forma. O grupo decidiu falar sobre esse tema, porque vemos que as pessoas se 
importam muito com os estereótipos e quisemos acabar com esse tipo de pensamento e 
atitude. Diana. 
A ideia inicial da obra foi mostrar as diversificadas belezas que existem e que estão fora dos 
padrões de beleza da sociedade. Andreza.
Figura 95 - Bruna Alves, André Vitor, Andreza Cristina, 
Geisilane Dias, Gabriel Lima, Gabriela Souza, Frank 
Nascimento, Diana Jordan, Fernanda Batista, Hugo Mendes, 
Jair Braga, Beatriz Castro, Bruna Salomão e Davi Henrique 
– Espelho/Ditadura - Colagem e espelho sobre compensado- 
220cmx200cm - Automação Industrial, 2014.
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A ideia foi fazer as pessoas refletirem sobre os perigos da indiferença frente aos desastres 
ambientais no planeta. Vitor.
Figura 96 - Felipe Lauria – Crítica ao Mundo Atual – compensado recortado e pintado – Química, 2013.
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A ideia inicial do trabalho foi fazer uma mão segurando o globo terrestre, representando 
nossa capacidade de pensar que o mundo está em nossas mãos, mas com um detalhe 
importante, é que ele não está só nas nossas mãos, mas, na de todo mundo, como sugere as 
bandeiras coladas no ‘braço’. Maria Gontijo.
Figura 97 - Maria Gontijo dos Santos - Sem Título – Automação, 2012.
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A minha obra tem um conceito que mostra como o mito antigo tem a ver com os problemas 
atuais que a humanidade sofre. O trabalho gerou muitos conhecimentos tendo por base a 
arte contemporânea que foi importante para compreender os outros trabalhos. Débora.
O trabalho propôs uma visão crítica acerca da evolução x criação. A ideia é fazer com que 
o indivíduo se questione acerca de sua origem. Bruno.
O trabalho apresenta uma árvore com uma serpente, e  nessa árvore, diversos frutos, 
as grandes mazelas do mundo: destruição, preguiça, descaso, desamor, etc. A serpente, 
portanto, representava o origem do problema. Andereza.
Figura 98 - Débora, Bruno, Andressa e Alana - A 
Origem do Problema -  Edificações, 2012.
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A ideia seria para lembrar às pessoas da importância da área verde e juntamente lembrá-las 
da beleza das flores que passam despercebidas com a rotina do dia-a-dia. As coisas mais 
belas estão nos pequenos detalhes, como uma simples flor  que apesar de muito bonita passa 
desapercebida pelas pessoas. Leticia.
Figura 99 - Letícia Assis, Milena Santos, 
Giovana Batista,  Lara Duarte e Évelin Saback 
- Natureza onde não Há – Garrafas pet cortadas 
com 100 flores de papel crepom - Geologia, 2014.
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A ideia inicial do trabalho foi criar um jornal reflexivo em que as manchetes trouxessem a 
consciência de questões, verdades muito importantes para o pensamento crítico, que muitas 
pessoas no dia a dia se esquecem. Entre as manchetes estavam quatro informações, cada 
uma em uma folha de papel com espelho para que cada pessoa que lesse se sentisse incluída 
naquelas questões. Logo depois ficou decidido que as noticias fossem colocadas como se 
fossem anúncios. Para montar as questões desses anúncios foi feita uma pesquisa de quais 
questões mais relevantes e com ilustrações do cotidiano de um jornal. O primeiro anúncio: 
Exclusivo: a pessoa acima tem o poder de mudar o mundo. – esta primeira frase é que a 
própria pessoa refletida no espelho faz parte do processo de melhorar o mundo. Sendo 
que é uma ‘Exclusiva’ noticia, pois até então poucos têm essa visão que faz parte disso. 
Segundo anúncio: ‘Oferta’: Ame essa pessoa ainda hoje, 100% grátis. Faz referência a 
anúncios de mercado, porém contradizendo, já que em vez de mercadorias, que na maioria 
das vezes induz às pessoas a esquecerem-se delas mesmas, mostrava uma oferta que era o 
próprio reflexo da pessoa induzindo-a a apenas se amar. O terceiro anúncio: ‘Procura-se’, 
espécie acima responsável por vários desastres ambientais. Este o mesmo que o anterior. 
Como ser humano, responsável por muitos desastres no mundo. O quarto anúncio: ‘Notícias 
recentes’: Esta pessoa acaba de ler isto. Este foi uma sátira para encerrar e dar a entender 
que todos os anúncios faziam parte de manchetes de um jornal. Juliana.
A ideia inicial do trabalho foi recordar às pessoas sobre os desastres ambientais retratando 
que cada indivíduo tem a sua culpa [...] e por último descontrair com uma coisa óbvia ‘A 
pessoas acima acaba de ler isto’. Nicolly. 
Figura 100 - Figura 100 - Juliana, Nicolly Leal e - Procura-se - Cartazes em papel A3 -  Química, 2016.
141
A ideia inicial do meu trabalho foi criar impacto nos alunos, abordando a nossa sociedade, 
que hoje se tornou uma sociedade muito líquida (apenas de momento). O assunto que eu 
queria que todos os jovens refletissem sobre a natureza e os males estão causando nela, o 
tema foi o desmatamento, que está nos prejudicando muito, afinal por conta disso e outras 
coisas há um buraco na camada de ozônio, porém não abordei só o desmatamento e sim 
muitos outros danos que o ser humano provoca. Minha obra pronta (física) foi uma lápide, 
com uma cruz e uma árvore (arbusto) morta, representando não só a morte da natureza e 
também a morte do ser humano, afinal sem natureza não há vida. E a vida do ser humano está 
voltada para o capitalismo,  no capitalismo há a ganancia e egoísmo, uma das cegueiras que 
não nos faz enxergar, que se continuarmos do jeito que estamos, quando o verde do dinheiro 
for mais importante que o amor ao próximo, não irá sobrar mais nada nesse mundo. A parte 
mais complicada em todo o  processo foi passar para a parte física, eu queria que fosse algo 
o mais real possível, então eu tive que procurar por um arbusto que se parecesse realmente 
com uma árvore e desenhar e cortar a madeira da lápide. Daí as coisas se desenvolveram 
facilmente, apesar de ter sido uma das coisas mais trabalhadas e cansativas que eu já fiz 
e valeu muito a pena. Nesse meio tempo me juntei a um amigo, que tinha uma ideia muito 
parecida com a minha e aí nossa ideias se completaram, pois tanto eu como ele tínhamos 
ideias soltas e meio perdidas, mas quando juntamos, as ideias foram se clareando e tudo foi 
se acertando. Em meio a várias críticas sobre as nossas ideias, críticas estas que estavam 
quase me fazendo desistir, mas a cada crítica feita, o meu trabalho melhorava ainda mais, 
e se tornou uma bela (e orgulhosa) obra de arte, criando um impacto que nunca imaginei 
que causaria.
A princípio não tinha noção do que fazer, faltavam-me ideias e bons temas para ser abordado, 
logo me veio à mente, a natureza. Qual o tema melhor que esse para chamar a atenção do 
público ao ser abordado? Não existe. Então pus em prática a ideia de desmatamento, com 
isso juntei-me a Naiara, que tinha pensado em algo semelhante, e parece que as ideias 
dela era o que estava faltando para concretizar meu trabalho. O encaminhamento do 
trabalho não foi tão difícil, pois buscamos fazer algo o simples, mas com conteúdo bom 
e chamativo. Além disso, por  nossas ideias terem se interligado não houve nenhum tipo 
de desentendimento e, então, poucas coisas já pensadas anteriormente foram mudadas. 
Por fim, o grande dia da exposição: conseguimos entregar o trabalho a tempo e nossas 
expectativas foram cumpridas. Nossa obra foi exposta com uma árvore seca, ou melhor, os 
galhos sem folhas naturais, com algumas artificiais escritas: Quais os motivos pelo qual 
o homem desmata? e com outras folhas em cor diferente, escritas: O que está faltando ao 
homem para ele parar de desmatar? Ademais, uma lápide para simbolizar que as árvores 
(ou o planeta) estão morrendo (se já não morreu). Lisandro.
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Figura 101- Naiara  Epifânio e Lisandro 
Gomes - Nova Era – Madeira, areia e galhos 
secos - Edificações - 2016
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Figura 102 - Lourilena Lemos - Sem Regras 
– Edificações, 2016.
A ideia central do meu trabalho foi mostrar que nem tudo é o que se pensa, o que se imagina 
e que infelizmente o mundo em que vivemos é movido por regras que foram criadas há 
muitos anos, regras cujo certo grupo da sociedade não consegue abandonar, com isso quis 
mostrar o quanto o mundo é diferente. Durante o processo de construção do trabalho, foi 
muito complicado montar a ideia em algo físico, que saísse do papel, passei muitos dias 
durante o recesso até formar um projeto, em muitos momentos fiquei angustiada em não 
conseguir terminar e ao mesmo tempo passar a ideia de forma clara e artística (embora 
neste quesito não tenha sido uma maravilha). Ficava sempre na dúvida em como montar e 
alegre quando dei por terminado. Lourilena. 
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A ideia do meu projeto era abordar sobre um problema que fosse contundente, porém que 
não houvesse grande preocupação vinda da população e uni-la a algo que ajudasse a 
chamar a atenção desse problema. Assim, foi o que eu fiz uma analogia entre a maçã com 
agrotóxicos e a maçã envenenada da Branca de Neve, com a intenção de chamar atenção 
para a nossa saúde que está sendo prejudicada por causa de uma razão estúpida, que são 
os agrotóxicos. A única facilidade foi elaborar a minha ideia em um papel. Houve inúmeros 
problemas, dentre eles foi que eu pensava em várias ideias de como resolver a parte física 
do meu trabalho, mas não sabia se ia ficar bom, logo tive várias dúvidas que me levaram a 
querer desistir do meu projeto. Mas no final me orgulho da capacidade que eu tive de fazer 
uma ótima crítica. Célia. 
Figura 103 - Célia Silava - Maça envenenada - 
Célia Silva, 2016.
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A minha obra é a junção de vários temas que vêm trazendo transtornos para o Brasil, 
que é a falta de educação de qualidade, falta de saúde e de segurança. São temas que 
afetam muito o crescimento do Brasil. A Obra ‘dor de cabeça’ é uma reflexão sobre os 
problemas que afetam o Brasil, e que estão todos os dias acabando pouco a pouco com o 
nosso desenvolvimento. São peças para construir um Brasil melhor. Thais.
Figura 104 -  Gabriel, Gabriela, Thaís de 
Souza Costa, e Jeane - Dor de Cabeça. Quebra-
cabeça de papelão e colagem, 300cmx180cm. 
Edificações, 2012.
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A ideia inicial foi induzir uma crítica ao capitalismo, não como ideologia, mas, em termos 
do poder do dinheiro sobre a sociedade e o terror desse controle na Terra. De acordo com 
o mundo atual globalizado e a figura do homem de negócios que tem um papel fundamental 
no mundo capitalista. Inicialmente foi realizado a idealização do trabalho. Ficou decidido 
que eu faria um cartaz impresso em A0 e um texto dissertativo sobre o poder do dinheiro. 
Criei a imagem do cartaz pegando partes de imagens e editei no software Paint Net. Trouxe 
a imagem em um pen drive [...] a partir daí comecei a trabalhar no texto. Depois tive que 
escolher a placa e  pedir a um funcionário para serrar. Everton.
Figura 105 - Everton Souza – O Poder do 
Dinheiro – Imagem manipulada em Point Net 
em A0 –Edificações, 2016.
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Minha obra é uma denúncia, um protesto contra a segregação espacial. Mostrar a divisão 
injusta de renda, na qual bairros ricos e pobres não têm o mesmo valor (representados por 
barro). Uma crítica extremamente nobre e que retrata a realidade. Quanto ao significado 
da obra eu deixo aos fruidores, da minha parte fica somente o questionamento e criar a 
instigação ao  receptor  do porque um pedaço de terra é mais caro que outro, o que faz uma 
terra valer mais que outra, senão o fato de nós mesmos acreditarmos nisso? Igor.
Figura 106 - Igor Bunchaft19 - Segregação 
Espacial. Três porções de  terra, 2012. 
19 O projeto de Igor  foi redimensionado e o trabalho foi selecionado para participar da Bienal do Recôncavo  no Museu Dannemann, 
na Cidade de São Félix /Bahia no mesmo de 2012.
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Meu trabalho foi inspirado na obra de Tarsila do Amaral ‘Os Operários’, com a ideia de 
desigualdade de gênero no mercado de trabalho. A obra contextualizou a diferença entre 
homens e mulheres ao ingressar no meio profissional. Além dessa desigualdade de gênero, 
me apoiei na desigualdade racial também, pois é um fato que vem acontecendo na vida 
cotidiana. Ao executar o trabalho, passei por muitas dificuldades, dúvidas e estresse, mas, 
achei que o trabalho foi bem executado e pensado. Tive alguns problemas com a organização 
do trabalho, incluímos as pinturas e os detalhes. Estou satisfeita e a criação do meu projeto. 
Larissa.
A ideia inicial do meu trabalho foi relatar, por meio de desenhos, a desigualdade de gênero 
no mercado de trabalho. Apropriamo-nos da obra de Tarsila do Amaral, ‘Os Operários’ 
para evidenciar a dificuldade de gênero, raças e sociais para ingressar no mercado de 
trabalho, apresentamos a ideia de um prédio escrito ‘(Des) Emprego’ fazendo uma crítica 
local que só vão desempregados e batalhadores. A execução do meu projeto foi de muita 
dificuldade, apreensão, ansiedade, stress, tristeza. Mas ao finalizar após tanta coisa, veio 
a alegria, satisfação e emoção de ver uma boa execução, com um resultado melhor ainda. 
Leticia.
Figura  107 - Leticia Sales e Larissa - (Des) Emprego – Edificações, 2016.
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Primeiramente tive a ideia de fazer meu projeto sobre a igualdade de gênero, mas o que 
eu tinha não era muito sólido para colocar na exposição. Depois de pensar mais, optei em 
abordar em minha obra um assunto muito questionado, por me incomodar. Para tanto que 
eu precisava expressar em algum lugar, e esse lugar ideal seria a exposição. Assim minha 
ideia foi uma crítica ao capital, uma crítica a essa busca excessiva por dinheiro e lucro, é 
como outro ‘Deus’, - o Deus do dinheiro! Fiquei pensando como expressar essa ideia, até 
que relacionei o dinheiro com a fome, retratando essa busca do capital como uma fome. 
Portanto saiu o tema: Você tem Fome de quê? Trazendo para as pessoas uma reflexão da 
ganância, que em minha obra eu servi para eles. Quanto ao processo foi bastante caloroso e 
divertido, tive material disponível, e na verdade quando vi minha obra pronta, foi mais que 
uma realização, pois não imaginava que ia ficar muito boa, melhor do que eu imaginava. 
Emily.  
Figura 108 - Emily Vasconcelos – Você tem fome de quê? Mesa 
posta com cópias de moeda americana. Edificações, 2016.
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Bem, a minha ideia é argumentar sobre a máfia que existe em nossa sociedade. As raízes do 
capitalismo onde só quem pode, é quem tem dinheiro. Márcio.
Figura 109 - Márcio Silva Santos – A árvore da Máfia – Mecânica, 2014.
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Como falar em democracia se tantos não têm nada, nem sequer onde morar? Mateus.
Figura 110 - Mateus Lopes - Democracia? – Compensado pintado – 220 cmx200cm. 
Edificações, 2014.
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Inicialmente a minha ideia era de compor uma escada em que cada degrau falasse de um 
problema, uma situação que está acontecendo no nosso país. E por fim, no último degrau 
haveria uma frase de impacto, conscientizando a população que precisamos de um Brasil 
melhor e que cada degrau que subíssemos era uma conquista que ganhávamos. Após decidir 
como seria meu trabalho, juntei com minha colega que tinha o mesmo objetivo que o meu. 
Assim, construímos nosso trabalho em conjunto. E somado a ideia minha e a dela formamos 
nosso trabalho, que consistiu em pesquisas sobre a situação do país a ideia da escada. 
Rebeca.
Meu trabalho foi ‘O Brasil que Queremos’. A ideia inicial era individual, os cartazes iriam 
ficar em uma sala escura e a pessoa teria a opção de acender uma luz e ‘enfrentar’ os 
problemas do Brasil ou não. Surgiu a oportunidade de unir meu trabalho ao de uma colega 
que abordava o mesmo tema, fazendo com que após sair da sala e subir as escadas em cada 
degrau havia a solução para tais problemas. Mas mudamos um pouco e mudamos da sala 
para uma parede os cartazes com setas que levariam a escada, devido as dificuldades de 
localidade. Maria Victória.
Figura 111 - Maria Victória Araújo e Rebeca Pontes 
- O Brasil que Queremos-  Edificações, 2014.
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A obra trata de um dos grandes problemas da educação nacional: A falta de cuidado com 
o patrimônio escolar. Sim, pois não adianta culparmos apenas o governo pela educação 
precária, se os estudantes também pecam quando depredam o ambiente escolar. Laíse.
A bagunça organizada de cadeiras caindo do teto mostra que o problema vem de cima, vem 
da escola que muitas vezes diz que não podemos destruir as coisas, mas não faz com que o 
aluno sinta que a escola é dele e o que ele está destruindo, é dele. Mavissson.
Com a minha obra O Monstro da Falta de Educação, quis transmitir a realidade da Escola 
com relação à utilização dos materiais escolares como as cadeiras da escola que os alunos 
depredam. Lucas.
O trabalho representou o esforço, o estado de êxtase, o empenho mostrou nossa verdadeira 
intenção; a falta de educação que nos cerca e deixamos de perceber, às vezes nós realizamos 
tal ação e perguntamos quem foi, se torna uma interrogação para quem observa e uma 
reflexão, algo que com certeza, para aqueles que observam, não esquecerão. A obra é uma 
reflexão da realidade, que foi bem ilustrada na escolha do título e no conjunto, a falta 
de educação nos cerca ou não, torna-se nítida, algo que para se pensar e na verdade 
esquecemos. Espero que a professora sempre realize esse tipo de atividade, e outras do 
mesmo gênero, apesar de ser um pouco trabalhoso, é muito gratificante e prazeroso, porque 
acho ótima a linguagem da Arte contemporânea em nossas vidas. Luís Antônio.
Figura 112 - Laíse, Lucas, Luís Antônio Dias, 
Mavisson Júlio. O monstro da Falta de Educação - 
Carteiras quebradas. Edificações, 2012.
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A minha intervenção foi ‘O Grito Mudo’ porque é uma forma de denúncia ao tema político 
abordado, mas por se tratar de um fato passado, traz o adjetivo: mudo. É uma crítica à 
ditadura – um desenho no chão do contorno de uma mulher que era investigadora que foi 
morta no período da ditadura. A obra ainda contou com um trecho de um dos sucessos de 
Caetano Veloso durante a ditadura: 
Atenção ao dobrar uma esquina, 
Uma alegria, atenção menina,
Você vem, quantos anos você tem? 
E para ficar mais visível a intenção da obra foi colocada o título: Proibido Proibir, para 
criticar a falta de liberdade nesse período, já que gosto muito de história, não perco a 
oportunidade de integrá-la a qualquer trabalho que eu idealize. Eloísa.
Figura 113 - Eloísa Assis – Grito Mudo - Desenho no chão com giz.  
Turismo, 2012.
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O partido dos trabalhadores tem aumentado a desigualdade social no Brasil, por isso, devemos 
chutá-lo para bem longe nessas eleições. Evérton.
Figura 114 - Everton Luís Gomes- É Assim que o Povo 
Gosta, é assim que o povo quer – Mecânica, 2014.
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A ideia foi juntar os principais aspectos negativos da política brasileira, expor em um tipo de 
estrutura e colocar em ponto específico do IFBA, que chamasse atenção das pessoas que passassem 
no local, depois de discussões em grupo e orientações e orientações recebidas, resolvemos pegar 
esses aspectos negativos, transformá-los em frases inteligentes de efeito, colocá-los separadamente 
em folhas de papel, com letras grandes e selecionadas, e expor no lugar foco do problema a ser 
induzido. Mayara.  
A ideia fazer indagações para reflexões: o que resolve a violência? Prevenção ou repressão? Qual 
a sua contribuição para um Brasil melhor? A proibição de drogas é suficiente? Votou consciente? 
Aprova a politica de cotas? Para que aumentar salários se junto há aumento de impostos? Para 
onde vão as verbas e os recursos que está faltando nos hospitais? Qual o principal motivo do 
desemprego? Desinteresse? Por quê destruímos nosso patrimônio? Não será o mesmo que jogar 
dinheiro fora? Por quê as pessoas ainda passam fome? Porque ainda há desperdício de comida? 
Quando não há solução, será que a droga é maior saída? Se existem tantos programas sociais, 
porque a desigualdade ainda é tão visível no Brasil? Júlia.
Figura 115 - Júlia Gomes, Marina Nascimento e Mayara 
Lago Pereira – Frutos da Sociedade – Frases interrogativas 
em placas de compensado. Edificações, 2014.
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A ideia inicial de minha obra foi mostrar a loucura e a obsessão através de um “mural” de um 
detetive que tentava descobrir a verdade por trás dos segredos das maiores conspirações da 
história. O trabalho foi para mim bastante empolgante e satisfatório, empolgante por ter adquirido 
conhecimento e formar uma opinião sobre os assuntos abordados, e satisfatório por ver a quantidade 
de pessoas que se interessaram pelo assunto e pararam para ler cada detalhe apontado. Priscilla.
Figura 116 - Caroline Vidal e Priscilla Alvarez - Grandes Conspirações – Painéis com imagens -  Turismo, 2012.
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Faces das pessoas erguidas em talos de flores emergidas em sangue! Profundo não? ao colocar 
rostos de pessoas cada uma com suas particularidades, loiras, ruivas, homens, famosos, anônimos, 
idosos...queria trazer a diversidade, miscigenação. O jarro para trazer a ideia de flores que é algo 
bom, pense... Todos são representados por algo bom independente de quem é. O líquido é vermelho, 
a cor do sangue de todo ser humano (embora muitos falem que tem cor azul). Achei graça quando me 
perguntaram o que eram aquelas bolinhas no fundo – na verdade, o acréscimo das bolas era visando 
o estético- palpitaram: ‘se o líquido é vermelho, o sangue então  representa os glóbulos?’ ou ainda 
‘será que representa ovas?’. Diante  disso posso dizer com certeza, que a minha obra quer dizer: A 
Essência é a mesma qual a Diferença?. Dayse Kely
Figura 117 - Dayse Kely. A essência é a 
mesma, há Diferenças? Recortes de revistas 
e colagens com imagens  de negros, brancos, 
políticos, atores de teatro e TV. Edificações 
2012.
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Elaborar um corpo constituído por várias partes de pessoas diferentes, que são os alunos da 
1812. Essa parte do projeto procura mostrar da diversidade étnica dos indivíduos presentes 
na nossa sala, representando a diversidade cultural da humanidade e propondo aceitação e 
respeito às diferenças. Gislane.
Elaborar um Mapa Mundi constituído por rostos de pessoas formando os continentes, com 
pequenos quadrados em branco para serem preenchidos por palavras que ressaltem as 
ideias da parte I. Exemplo: Igualdade, Respeito, Harmonia, Inclusão e Aceitação.   
A ideia inicial do trabalho foi além das fotos que mostram a diversidade, era colocá-
las em uma espécie de Mapa-Múndi, porém não foi possível, pois ocorreram atrasos no 
desenvolvimento do trabalho, devido às correções que precisaram ser feitas, porém nos 
mostramos próximos da ideia original durante todo o período, que eram as diferenças que 
existem no IFBA, o que facilitou  que o trabalho tivesse um resultado satisfatório. Gilberto.
Figura 118 - Ana Beatriz, Erilane, Jamilson, 
Caio, Gilberto, Vinicius, Gislane e Lucas - 
Diversidade -  Edificações, 2014.
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A ideia inicial do meu trabalho foi levar as pessoas a se interrogarem de qual tipo de 
preconceito cada um tem dentro de si, para que refletisse, para deixar de esse de lado, 
pois este ou estes, muitas vezes impedem de se “relacionar” melhor na sociedade. Ao lado 
dessa caminhada eu e minha colega Rosana começamos a pesquisar quais eram os tipos 
de preconceitos que mais afligiam a sociedade. Após essa pesquisa decidimos colocar o 
preconceito de religião, racial, cultural, etnocêntrico, xenofóbico. Durante todo processo 
houve muitas alegrias, eu e Rosana tivemos que ‘virar’ pintoras por um dia, pintando o 
plano de fundo do nosso trabalho. Pintamos, rimos e conversamos sobre coisas ainda não 
tínhamos conversado antes. Tudo isso vale, implica em dizer que a arte une as pessoas. 
Logo após algumas dificuldades, fizemos a montagem e, na segunda feira, levamos o nosso 
trabalho junto ao de outros colegas para a  Praça Vermelha, para a exposição ‘Isso é arte’? 
Nome dado pela professora. Samara.
Antes de me juntar a Samara no projeto, minha ideia era criar uma obra que representasse 
os vários tipos de crise pelas quais o mundo está passando e o que as pessoas poderiam 
fazer para reverter a situação, além de como as pessoas imaginam um mundo melhor. A 
ideia era colocar elementos de crises nos degraus de uma escada e, no topo estariam ideias 
de um mundo ideal, isso representaria uma superação das crises. Estava tendo dificuldades 
de como desenvolver o trabalho, enquanto isso... Samara me chamou para ajudá-la, eu 
aceitei.
Figura 119 - Samara e Rosana Vasco – Qual o seu preconceito? – Química, 2016.
161
A ideia foi tratar do preconceito racial presente na sociedade. Várias  campanhas e 
propagandas já foram criadas tratando do tema. Porém, na prática as coisas não são tão 
fáceis assim. O preconceito racial ainda é muito perceptível na sociedade e com minha obra 
intitulada: Discriminação? Eu quis provocar o público com o intuito de fazê-los perceber 
que a cor da nossa pele não define quem somos. Meu processo foi lento e cheio de incertezas. 
Apenas o material utilizado [...] e a minha obra ser levada para a exposição eu percebi o 
quão admirável estava. 
Figura 120 - Ana Beatriz, Erilane, Jamilson, 
Caio, Gilberto, Vinicius, Gislane e Lucas - 
Diversidade -  Edificações, 2014.
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Este trabalho teve como ideia inicial colocar em evidência um fator muito importante que 
afeta várias pessoas, este fator é o preconceito que causa muitos danos, com seus diferentes 
tipos, seja o preconceito racial, sexual e de classe social, sendo que devemos acabar com 
ele. Esquecer as diferenças, viver em paz, dar uma chance para o mundo, acabar com a 
alienação, pois somos todos IGUAIS. A ideia inicial foi de fazer as pessoas perceberem que 
o maior problema do mundo é ‘si próprio’, através do espelho. Caíque.
Figura 121 - Caíque Freitas - A solução dos 
problemas do mundo? – 5811, 2014
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A ideia inicial do meu trabalho foi demonstrar as diferentes formas de amor, homo e 
heterossexuais, no intuito de pedir paz, pedir aceitação e respeito. Dizer que pode existir entre 
todas as raças e todos os sexos, o amor. Meus processos em pesquisar como caracterizar, 
encontrar pessoas dispostas a deitar sobre os papéis para que fosse feito o contorno, usar 
roupas na caracterização, flores. Fiquei feliz em poder representar a variação de recortes 
com revistas. Para chegar a esses temas me inspirei na música de Lulu Santos “Toda Forma 
de Amor”, por ser uma música que eu gosto muito e fala de um assunto que acho essencial 
a ser tratado. [...] pedi às pessoas que deitassem no papel kraft, em posição que remetesse 
a um casal de namorados, e então copiei o contorno delas. Ailyn.
Figura 122 - Ailyn – Os Amores – recortes de papel e 
colagem. Tamanhos variados – Química, 2016.
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Eu inicialmente, não tive nenhuma ideia. Foi um pouco difícil pensar em alguma coisa que 
me deixasse confortável e todos em volta de mim escreviam, desenhavam e debatiam sobre 
seus projetos e eu até ajudei minhas amigas mais do que eu pensei no meu próprio. Em casa 
tive algumas ideias enquanto estudava e cheguei a fazer uma lista, bem grande por sinal, 
mas nenhuma frase ali despertava a minha vontade de criar algo. Conversei, insisti e desisti 
daquela lista mais vezes que eu possa contar. Durante a semana toda foi o mesmo processo, 
até quinta feira à noite, antes do dia de entregar, enquanto eu lia um site de noticias escrevi 
minha última lista de ideias. A melhor que eu já tinha feito em toda semana. Fiz muitos 
cortes e balanços projetos e cheguei à conclusão do escolhido. Ele era fácil e rápido nem me 
preocupei. Durante as oficinas eu ajudava minhas amigas e deixava o tempo passar. Quando 
terminou o recesso e faltando poucos dias para a exposição, meu projeto soou como um 
alarme na minha cabeça e, eu sabia que não tinha feito nada.  Por algum tempo o motivo 
pelo qual eu iria fazer o trabalho desapareceu e eu fiquei desmotivada a ponto de largar 
tudo. Porém, com ajuda da minha mãe tudo reacendeu na minha mente e a inspiração me 
fez seguir em frente. Com o pouco tempo que tinha, procurei material às pressas. A gaiola 
foi a pior para encontrar, e ela tinha que ter o tamanho ideal. A cabeça eu achei na própria 
oficina de artes, as tintas e arames eu já possuía. Em duas aulas já havia concluído e ela já 
estava pronto para ser exposto. A pior prisão sempre foi e ainda será a ignorância. Grades 
fortes, e só podiam ser quebradas pela própria mente da pessoa. Não ter uma mente aberta, 
deixa todos ‘os fios’ emaranhados com a falsa sensação de liberdade pesando pela cabeça, 
cega com as próprias opiniões, seu mundo não aceita o novo, a pessoa se sente superior e 
deixa a vida passar enquanto se observa na própria prisão. Lorena.
Figura 123 - Lorena Rocha – A 
Pior Prisão – Gaiola com cabeça 
de manequim e fios coloridos – 
Edificações, 2016.
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O embasamento inicial do meu projeto foi trazer a mensagem da distorcida e repleta de 
estereótipos das diversas nacionalidades que muitos ainda têm. A dificuldade de aceitar 
culturas variadas com seus conjuntos de práticas e características que ainda se fazem 
presente no século atual, através de inúmero sistema de comunicação. Tudo isso com um 
mapa-múndi e palavras que geralmente utiliza-se para caracterizar um lugar, presas sobre 
eles. [...] pelo encaixe de uma excelente frase de Paulo Leminski que retrata exatamente 
a informação que eu queria explicitar: a intolerância, os rótulos, a superficialidade e a 
falta de bom senso, quanto a um grupo, pessoa, religião, país, estado e assim por diante. 
A necessidade de julgar o próximo sem analisar o contexto, de não ver o ‘outro lado da 
moeda’, de estarmos dominados pelo egoísmo que até então, me parece sem fim. Elisa.
Figura 124 - Elisa Braga – Vai me 
Ver com Outros Olhos ou com os 
Olhos dos Outros? Manequim com 
véu e placa. Edificações, 2016.
166
A ideia inicial do meu trabalho foi levar às pessoas as discussões das questões de gênero, 
porém, devido a não apresentação dos infográficos, o trabalho não atingiu 100% dos 
objetivos, mas ainda assim, as pessoas foram indagadas e respostas foram dadas – muitas 
dessas respostas de forma grotesca -, o que nos faz perceber que questões de gênero 
precisam ser discutidas urgentemente na sala de aula, no ambiente escolar para que os 
jovens de hoje não sejam os adultos violentos do amanhã. Com o nosso trabalho queríamos 
informar aos expectadores, através dos infográficos, sobre o que a violência proveniente 
da falta de informações que podem ocasionar na sociedade, como os crimes em massa 
contra as mulheres, homossexuais, etc. A construção do projeto, em si, foi muito feliz, houve 
bastante união entre as idealizadoras do projeto. As únicas tristezas que tivemos foram os 
infográficos por nós idealizados, não foram utilizados, o que complementariam de forma 
ímpar para alcançar o objetivo do trabalho e o fato de que as pessoas, por não terem 
acesso às informações, escreveram coisas absurdas no painel. Mas entender, por ser uma 
intervenção artística (ou uma arte interativa) as pessoas podem escrever o que realmente 
pensam. 
Figura 125 - Katarina Pinto – O que é ser Uma Mulher? O que é ser 
Um Homem?  220cmx200cm. Química, 2016.
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A ideia é um manequim feminino/feminista pintado, nos seios a pintura de um mapa mundo- 
para demonstrar o poder da mulher; no ventre um feto que representa a fertilidade da mulher 
e a capacidade de dar vida a um novo ser; nas mãos pendurar ferramentas de trabalho, 
para conscientizar que a mulher é capaz de realizar qualquer trabalho com competência; 
a mulher deverá estar de salto alto para exemplificar que a mulher está à altura do gênero 
masculino. Além disso, o salto alto representa bastante a mulher; desenho de uma cruz 
na região pélvica para dar a ideia que a mulher é algo sagrado, que deve ser respeitada 
acima de tudo (exemplo de protesto contra a violência sexual); manequim vestirá meia 
arrastão (para conscientizar que as prostitutas merecem igual respeito). Manequim calçará 
apenas uma luva de noiva em apenas uma das mãos (para demonstrar que ele tem escolha 
de matrimônio ou não e que sua escolha não terá grande influência na vida alheia) por 
isso deverá ser respeitada; na cabeça um enorme cérebro (para representar a inteligência 
feminina); na boca prende-se uma grande língua rosa (para demonstrar a rebeldia da 
mulher), rosa porque é uma cor que representa bem a mulher. Jhade20 .
Figura 126 - Jhade Borges e Jaçanã Barbosa 
Para Tu Virgínia – Química, 2014. 
20 Jhade abandonou a escola antes da exposição e o projeto foi executado por seus colegas da turma. 
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Figura 127 – Raquel Lopes - CARA/COROA – compensado em forma 
de moeda de um real - Edificações, 2016.
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A ideia inicial no nosso projeto (nossa obra), chama ‘Interrogue-se’. Uma avaliação, ou 
melhor, uma análise sobre coisas que acontecem no nosso cotidiano, que muitas vezes 
passam desapercebidas. Viemos com a ideia de interrogar essas situações e colocar para o 
espectador uma reflexão. Marília.
A ideia inicial de nossa obra foi causar no espectador um questionamento sobre coisas 
comuns do dia a dia, o que nos rodeiam, nossa vida como: religião, educação, desejos 
da população, saúde entre outras. Tivemos algumas dificuldades por ser nosso primeiro 
trabalho em grupo. No entanto conseguimos superar e realizar nosso trabalho. Nair.
Quando a professora Diana apresentou a proposta de trabalho, ficou um pouco confuso e 
desorganizado, sem saber o que iria fazer e o como iria fazer. No inicio a sala se dividiu 
em grupos para criar e desenvolver o projeto. A ideia da obra era fazer com que as pessoas 
parassem para pensar sobre suas vidas e o que está fazendo para tornar este mundo um 
lugar melhor para se viver. Raquel
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Figura 128 – Pedro, Quéren, Roberta, Stephane, 
Filipe, Lúcia, Mariana, Raquel, Nair, Rayssa, Naiara, 
Vitória, Leandra, Uanderson, Larissa, Marília, Natália 
– Interrogue-se, Edificações, 2014.
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Figura 129- Jadson Silva – Apenas Sorria, 
Intervenção não autorizada,  2016.
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Figura 130 - Ronaldo Menezes- Imagine... , 
Painel com imagem manipulada em computador 
reproduzida em papel A0,  80cm x 60cm - 
Edificações, 2016.
Eu me apropriei ideia da música de John Lennon, “Imagine” que fala de um mundo em 
paz, sem guerra, sem morte, sem ambição, sem fome, enfim um mundo cheio de amor e com 
base nessa obra eu desenvolvi um mapa com centenas de corações representando o amor no 
mundo, para que as pessoas possam refletir de como seria um mundo preenchido de amor. 
Ronaldo.
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4.3.1 - Relacionando alguns olhares 
Nós, professores de Arte, sabemos que artistas de várias partes do mundo sempre se 
manifestaram contra atrocidades produzidas pelos conflitos por meio de suas obras. Pablo 
Picasso apresentou ao mundo os horrores da Guerra Civil Espanhola com o quadro Guernica, 
de 1937. Seis anos depois, o paulista Candido Portinari fez oito painéis conhecidos como 
Série Bíblica, influenciado pela visão picassiana de Guernica e sob o impacto da Segunda 
Guerra Mundial. Em 1956, o mesmo Portinari finalizou os painéis Guerra e Paz, que estão 
expostos no prédio da Organização das Nações Unidas (ONU), em Nova York, que foi criada 
em 1945, congrega 190 países e tem como objetivo promover a paz entre nações21. O escritor 
português José Saramago, por sua vez, diz que tolerar a existência do outro e permitir que ele 
seja diferente ainda é muito pouco. Quando se tolera, apenas se concede, e essa não é uma 
relação de igualdade, mas de superioridade de um sobre o outro. 
O projeto de Gabriela (figura 50), por exemplo, é uma apropriação que amplia o sentido 
da obra de Pablo Picasso, porque faz um protesto contra a violência ao meio ambiente, 
à intolerância religiosa, aos ataques terroristas e à violência contra a mulher, que tem 
números alarmantes no mundo inteiro. De acordo com a OMS22, quase metade das 
mulheres assassinadas são mortas pelo marido ou namorado, atual ou ex. Pelo menos 
uma em cada três mulheres apanha, é violentada ou forçada a manter relações sexuais em 
algum momento de sua vida. No Brasil, uma mulher é espancada a cada 15 segundos. Na 
Inglaterra, por semana, duas mulheres são mortas pelos seus parceiros. No Egito, 35% 
dizem ter apanhado do marido. Na África do Sul, 147 mulheres são estupradas todos os 
dias. Na França, 25 mil mulheres são violentadas a cada ano. Nos Estados Unidos, uma 
mulher é estuprada a cada 90 segundos. Logo, se a memória é também muito importante 
na construção da(s) história(s) das opressões, no que se refere às mulheres e à arte, esta 
memória é ainda mais indispensável pela escassez de referências artísticas relativas a esta 
denúncia social.
Ademais, podemos nos reportar às gravuras de Goya das séries Caprichos e Desastres 
da Guerra em que o artista começou a abordar a crítica social em tempos conturbados de 
guerras. Nas suas obras, a mulher é sujeito (embora vítima) da ação representada e não mero 
objeto de contemplação de um público.  
Com a ruptura da divisão entre “cultura erudita” e “cultura popular”, a relação entre status 
e autoria feminina, a mercadorização da cultura e a comercialização das artes – aliadas à 
polarização da cultura contemporânea em torno de questões de etnicidade, raça, sexo e 
21 Ver mais em: http://novaescola.org.br/arte/pratica.
22 Fonte: http://www.homenspelofimdaviolencia.com.br/
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outras diferenças –, propiciaram a emergência de novos media em arte, como instalações, 
performances e outras formas de exploração multimídia. 
Dentre as diversas obras de mulheres, podemos identificar algumas que se debruçaram 
sobre o tema, além daquelas anteriormente citadas, somadas às de Suzanne Lacy e Leslie 
Labowitz (1977), Nan Goldin (1984), Paula Rego (1988), Guerrilla Girls (1989)23. O 
trabalho artístico de Zanele Muholi, outro exemplo, cruza-se com seu percurso no Forum 
for the Empowerment og Women (FEW), revista online que aborda a temática homossexual 
na África do Sul. Seu ativismo visual e de gênero constitui uma tendência de ampliar 
o espaço dessas mulheres, sendo uma plataforma identitária muito específica dentro da 
sociedade contemporânea sul-africana. Já Umlazi nasceu em 1972 em Johanesburgo-
África do Sul24.
O trabalho de Matheus (figura 51 ) é outro exemplo que traz explícito o pedido de Paz e 
o fim das guerras, o fim da intolerância, para que as próximas gerações tenham um futuro 
melhor. Esta talvez seja uma boa forma para refletir sobre o período de extremos em 
que vivemos, o que talvez se justifique pelo paradoxo entre paz e violência, tecnologia 
e miséria, desenvolvimento e injustiça social. O que mais chama a atenção na imagem 
é o uso do símbolo matricial da cruz, uma vez que a morte de Jesus Cristo é um tema 
naturalmente recorrente na arte ocidental. A páthos da paixão foi e continua sendo 
um pretexto para a catarse das emoções, medos e angústias que sempre subjugaram a 
humanidade.
Nos Desejos Encapsulados, de Igor Araújo, (figura 52) a pergunta que norteia é se os sonhos 
com o passar do tempo continuam os mesmos ou Tudo Passa? O estudante usa questões 
ambivalentes que trazem indícios da vertigem experimentada nesta etapa da vida, quando 
os jovens são movidos por fantasias de heroísmo ou pela possibilidade de reconhecimento. 
Além disso, têm desejos e sonhos em mudar a sociedade, carregam consigo uma inquietação 
também ambivalente ante o instituído, ora como irreverência, ora em decorrência do seu 
desejo de pertencer a determinado universo. 
O Cristalossauro (55) de Daíse Araújo e Allana Matos tem como mote questionar se existe 
contribuição do “não real” para o preenchimento de algo que está faltando no ser humano, 
imaginação. Qual será a falta de imaginação que Daíse se refere? Na acepção corrente, 
costuma-se entender por imaginação ou fantasia o irreal, o que não se ajusta à realidade e, 
portanto, é desprovido de valor prático, assim como a Utopia (figura56) de Leandra Oliveira 
e Wiston Oliveira, que quanto mais se aproxima, mais esta se afasta.
23 Para saber mais, acessar: http://rccs.revues.org/3735.
24 25a  Bienal de São Paulo- Catálogo.
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A Teia (figura 57) de Malkon e Perla, ao fazer referência ao homem Vitruviano de 
Leonardo da Vinci (1490), nos faz lembrar que as imagens exigem um posicionamento, 
um compromisso ao ser produzida, e que constrói no sujeito uma ação de autoria, como 
é visível no dizer do estudante: o indivíduo além de estar preso a um emaranhado de 
preceitos que foram construídos em nossa sociedade, também constrói preceitos que são 
moldados pela própria cultura. Talvez, se dito de outra maneira, a cultura é parte do que 
somos, nela está o que regula nossa convivência e nossa comunicação em sociedade. 
Enquanto o homem Vitruviano, de Leonardo da Vinci, está cheio de símbolos, onde a 
figura humana é integrada às figuras geométricas numa pura demonstração da integração 
do homem com o universo, qual foi o ideal renascentista, o trabalho dos alunos é um 
convite ao indivíduo contemporâneo a se desvencilhar dos emaranhados “construídos 
pela sociedade”.
O mito Egrégora (figura 58) provém do grego egrégoroi e designa a força gerada pelo 
somatório de energias físicas, emocionais e mentais de duas ou mais pessoas, quando 
se reúnem com qualquer finalidade. Na interpretação de Isaac e Diego, o trabalho foi 
realizado como portador de energia suficiente para romper barreiras e alcançar  objetivos. 
Para Bérgson (1999), por sua vez, as coisas independem do olhar, o objeto existe por si 
mesmo, contudo, quando a imaginação se identifica com a imagem poética transmitida 
pelo objeto, pode provocar devaneios e outro sentido de ser.
Narciso, ao ver sua imagem refletida nas águas serenas do lago, tal como um espelho, viu 
a imagem de tamanha beleza que tão logo a contemplou já se apaixonou e então, perdido 
de amor, tentava abraçar a imagem, mas sempre que tocava o lago, ela se desfazia em 
suas mãos, ou seja, tratava-se de um amor impossível. O detalhe é que esse mito não fala 
de um garoto em particular, mas sim de uma característica típica de todo ser humano, 
seja bonito ou feio, novo ou velho. No caso da obra de Alex (figura 59  ), nota-se que ele 
faz essa reflexão, do estado do seu eu de jovem, estudante “abaixo da linha de pobreza”.
Um dos trabalhos das três exposições que chamou mais a atenção dos passantes foram 
os desenhos do Universo do Prazer de Matheus Borges (Figura 63), talvez porque o 
tema ainda seja um tabu no espaço escolar. O próprio estudante fala do objetivo da 
proposta: promover a discussão entre os estudantes do IFBA a respeito da preferência 
sexual e chocar as pessoas mais conservadoras, que provavelmente vão reprimir a 
intervenção proposta. Para nossa surpresa, os quadros permaneceram intocáveis durante 
toda a exposição. Penso que a intenção do estudante seja parecida com as intenções de 
Robert Mapplethorpe, que com suas obras quer afrontar o público não apenas por tocar 
publicamente um tema melindroso, mas por tratar com naturalidade algo que parece exigir 
a vigilância moral e, desse modo, certa reprovação. Isso, certamente, acaba por impor o 
olhar e consequentemente a discussão em torno do assunto. Como Mapplethorpe, outros 
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artistas afirmam a questão da homossexualidade em suas obras, como Tom da Finlândia 
e Pierre et Gilles25. 
 4.3.2- Refletindo sobre os outros olhares 
Torna-se evidente que os estudantes, mais uma vez, se depararam com situações 
caleidoscópicas em práticas que se configuraram e reconfiguraram a cada instante; difíceis 
de segurar e contraditórias, inclusive, relativas às práticas que lhe deram origem. Hoje26, 
podemos constatar que vivemos enfrentamentos de comportamentos mais preconceituosos, 
mais racistas do que nunca, em entornos que trabalham com denodo contra a segregação, 
retorno a valores que pareciam completamente desterrados, justo por aqueles que permitiram 
seu ressurgimento. Eis contextos sociais e culturais, nos quais a contingência da ação social 
é a norma que põe, constantemente, em questão suas verdades enraizadas. 
Os estudantes se depararam com mistura de lugares, que geram âmbitos percebidos como 
espaços sociais e pessoais. Estes que se configuram como canais de comunicação próprios e 
dinâmicos, específicos de poder e sujeição, alheios a qualquer ordem social geral, se tornam 
evidentes em narrativas textuais e imagéticas aqui presentes.
Nessa dinâmica vital de transitoriedade e nomadismo em que nos deparamos, entre 
conjunturas culturais e valores tão díspares, cabe perguntar sobre qual será o papel do 
ensino-aprendizagem da arte nesse contexto? Como este poderá contribuir, do ponto de vista 
educacional, com a construção dos sujeitos?
Sendo a transformação o desafio pedagógico, entendo que mapear possíveis tessituras do 
olhar do estudante, partindo de confluências entre o conhecer e o fazer margeados pelas 
imagens e narrativas sobre a cidade, sobre a vida, requer que pensemos como o sujeito 
contemporâneo reflete sobre seu cotidiano (sobre a sociedade onde vive), suas percepções 
acerca do aprendizado da arte, assim como da imagem, perpassadas por um universo tramado 
de forma conceitual pelo olhar, pela experiência estética, pelos desafios dos processos de 
criação, assim como o trabalho do cartógrafo, criando mundos, despertando sensibilidades, 
desviando fluxos, estabelecendo situações.
25 http://anpap.org.br/anais/2009/pdf/chtca/juzelia_de_moraes_silveira.pdf
26 Adaptação do texto de Emanol Aguirre: Imaginando um futuro para a Educação Artística (2009, p.160/161).
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MEU OLHAR EM ALGUMAS CONSIDERAÇÕES, AINDA 
QUE  PROVISÓRIAS...
O jovem não quer uma escola com a cara dele, mas uma que faça a ponte 
entre a história coletiva do ser humano e sua história individual. 
Bernard Charlot
Por meio desse estudo se criou e montou cartografias, conectou imagens a conceitos, a 
experiência estética, a processos criativos/educativos e, principalmente, a processos de 
vida. Indagações impulsionaram potenciais percursos, dentre elas: o que as imagens nos 
levam a ver? O que podemos aprender ao ver/compreender as imagens trazidas por outros 
sujeitos? O que as imagens têm a ver comigo? O que me dizem? Talvez, a partir desses 
questionamentos, tenha se instaurado o princípio de um pensamento crítico: no movimento 
entre o olhar e o conhecer, entre questionar as imagens da arte e o contexto de produção, 
pode-se refletir sobre as relações no âmbito social em que estas se inserem e como tais 
representações interpessoais podem nos provocar.
No processo de intervenção e investigação com os jovens da educação profissional, foi 
possível perceber um sentimento coletivo de autonomia que os encorajou a falar e a articular 
ideias próprias, descentralizando a figura da professora como única fonte de saber. A sala 
de aula foi ampliada nos seus espaços de aprendizagem, configurando-se também como 
um espaço de pesquisa. Dessa forma, o papel da professora foi de mediadora de processos, 
como alguém que também aprende, pois cada atividade que foi desenvolvida possibilitou 
aprofundar questões específicas e distintas que promoveram um movimento constante de 
busca e de reflex(ação). Estas experiências podem ser constatadas em avaliações de discentes 
como Raquel Lopes e Júlia Nunes:
Com as aulas de artes visuais, da segunda unidade principalmente, comecei a 
gostar MUITO da história da arte e passei a pensar nela com uma perspectiva 
diferente da que eu tinha antes, olhando através de outra lente. A dinâmica das 
aulas me ensinou a ser mais participativa e a didática de apresentação dos 
conteúdos utilizada pela professora é digna de louvável nota, pois esta, de forma 
concisa, clara e objetiva, nos falava de cada fase da arte e de cada artista, de modo 
178
que todos compreendiam. Eu, pessoalmente, facilmente guardei na memória: 
realmente aprendi. Não apenas “entrou por um ouvido e saiu pelo outro” como 
dizem. Penso que essas aulas também contribuíram para o desenvolvimento de um 
senso crítico e criativo e um ótimo exemplo de como isso deu certo foi a criação 
dos projetos, expostos em janeiro na Praça Vermelha do colégio. O objetivo era 
planejar, organizar e desenvolver uma ideia baseada em algum questionamento, 
crítica ou protesto, de tema livre. Os resultados foram surpreendentes! Tenho 
certeza de que parte da culpa pelo sucesso foram as aulas de artes visuais que 
nos provocavam a um pensamento crítico (Raquel Lopes).
As aulas de artes visuais contribuíram para o aprimoramento do meu senso crítico 
e capacidade de reflexão, uma vez que discutimos em sala sobre temas diversos. 
Tal fato não me ajudou só na vida estudantil, mas também na minha vida pessoal. 
Contribuiu também para o conhecimento do mundo artístico, em vários aspectos. 
De modo geral, posso afirmar que as aulas de artes visuais foram muito mais do 
que esperava, e auxiliou nas minhas capacidades de diversas maneiras (Júlia 
Nunes).
Além disso, nesta pesquisa, as imagens da cidade foram um dos elementos geradores para 
a proposição da prática educativa em Artes Visuais, isso porque estamos imersos em uma 
cultura visual que transborda e pouco prestamos atenção na singularidade de cada imagem 
que a nós se apresenta. Na verdade, há muita receptividade, mas pouca reflexão. No entanto, 
em sala de aula, o professor de Artes Visuais pode gerar compreensões a partir de conteúdos 
e da realidade em que o aluno se insere, além de questionar verdades, alimentando o senso 
crítico e buscando um aprofundamento do olhar.
Logo, parto do pressuposto de que a essa altura do século XXI, não é mais possível 
insistir em trabalhar um conceito em arte-educação como algo relaxante, como dom, ou 
fuga da realidade e das manifestações do cotidiano, uma vez que a arte inclui questões de 
identidades e diferenças, de etnia, raça, gênero, classe social; violência contra a mulher, 
negros, homossexuais, além de abordar aspectos referentes aos portadores de necessidades 
especiais, às culturas juvenis e outras contestações em relação à cultura e à política.
Consequentemente, os registros aqui apresentados se oferecem como possibilidade de 
construir alternativas de ensino e aprendizagem, de confronto e transgressão, o que Tavin 
(2014) chama de pedagogia da provocação. Nesse sentido, também acredito que é de suma 
importância repensar o Ensino da Arte, avaliando os contextos da produção contemporânea 
e sua intrínseca relação com a bagagem sociocultural que esta engendra na formação de 
conceitos sobre o mundo no qual habitamos.
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Por outro lado, se o/a caro/a leitor/a me perguntasse: o que há nesse estudo, no que tange 
às experiências e práticas aqui registradas, que pode ser aproveitado no futuro? O que pode 
ser adaptável para outros contextos? Ou ainda: quais são os benefícios e pontos favoráveis 
que podem ser extraídos dessa Tese, em termos de viabilidade para sua inclusão no ensino-
aprendizagem da arte para outros jovens e demais interessados? O que a extraordinária 
imersão que fizemos em imagens e nas obras de artistas aqui abordados(as) nos possibilitou, 
de fato? Sem dúvidas, diante de tais questionamentos, este trabalho é importante, porque 
pode ajudar a:
• Desconstruir o olhar acerca da naturalização das representações de gênero, 
sexualidade e das composições ligadas a conceitos classistas, discutindo novas 
representações de temas do cotidiano, ou seja: instalar uma nova escritura visual 
a partir da arte contemporânea;
•  Problematizar a noção de arte como objeto eterno, transcendente e fixo no museu. 
Dessa forma, se poderá entender que o conhecimento e a compreensão da produção 
dos artistas estudados, estendem-se ao conceito de objeto artístico para além daquele 
tradicional, uma vez que já invadiu a esfera pública, se fundindo com a vida e vice-
versa;
•  Desconstruir o olhar romântico sobre a figura do artista, visto como um demiurgo, 
solitário, genial, dotado de um dom essencial, além de comprovar a forte presença 
feminina como produtoras de bens culturais;
•  Desconstruir o entendimento do objeto artístico como resultante puramente das 
emoções, das individualidades, dos sentimentos, passando a vê-lo mais como fruto 
das subjetivações implicadas nos âmbitos sócio-político-cultural;
•  Destacar problemáticas sociais embutidas nas imagens e nas obras como formas de 
enfrentamento ou tentativas de encontrar alternativas para a superação do sexismo, 
das dicotomias, das exclusões e das invisibilidades. 
Importa enfatizar que, ao trabalhar com criações imbricadas em questões sociais da 
atualidade, este trabalho ainda comunga com as metas de equidades indicadas nas novas 
agendas e políticas educacionais. Quer dizer, trata-se de uma proposta educativa pertinente 
e em consonância com as demandas da educação que se quer para hoje. Ademais, o trabalho 
com imagens e com as obras de artistas contemporâneos são fontes ricas para se repensar 
as formulações que se têm sobre arte, programas de ensino, atuação docente, desempenho 
discente e muitas outras relações estabelecidas na escola.
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Outro ponto favorável é a multiplicidade de atividades, apropriações e interpretações que 
podem ser inspiradas nas obras de artistas e utilizadas em aulas. Em relação a grande 
variação de formas, materiais alternativos, suportes, soluções plásticas, meios ou canais de 
expressão, se postos em estudo, geram a ampliação do repertório instrumental e imagético 
dos/das jovens. Com isso, não há dúvidas de que as obras contemporâneas são incentivadoras 
de outros modos de ser e pensar tanto para os jovens quanto para professores (as), já que 
desmantela códigos silenciados e cristalizados e pouco discutidos.
A título de exemplo, se retornarmos ao início destes escritos, veremos a imagem da obra de 
Cinthia Marcelle1, uma instalação resultante de um apagamento, (figura 1) intitulada Sobre 
Este Mundo. Abaixo de um longo quadro-negro, montes de giz repousam denunciando 
tudo que um dia foi ali expressado. Da mancha branca sobre o quadro, avistam-se versões, 
dizeres e paisagens deixadas para trás. Apropriando-se de signos da educação formal, pode-
se dizer que a obra subverte a doutrina escolar e reserva à artista a oportunidade de vivenciar 
produtiva e imaginativamente o desaprendizado. Mas, qual é a metáfora, afinal? Quais os 
apagamentos que a obra sugere? Será o apagamento dos sujeitos e dos coletivos que vibram 
sob a aparente mesmice cotidiana da escola, que decorre reduzida ao rebatimento dual, 
maniqueísta e moralizador que sobrevive ao imaginário institucional mantido pelos próprios 
praticantes do seu cotidiano? 
Talvez necessitemos de um olhar que vincule prática artística contemporânea a uma educação 
contemporânea. Práticas que são evidenciadas por articulações entre territórios ou áreas 
de conhecimento que se tocam e trocam entre si possibilidades de um trabalho educativo 
vinculado ao contexto, sem deixar de abordar o conteúdo (seja teórico seja prático). Assim, 
não se trata de reforçar uma cultura hegemônica, mas sim de desconstruir referenciais 
preestabelecidos, impulsionando formas colaborativas de olhar para o Outro, para o seu 
próprio contexto, inserindo conteúdo de arte.
Seguindo Freire (2007) numa pedagogia emancipadora, o desenvolvimento do espírito 
crítico deve fortalecer o poder dos indivíduos, ao capacitá-los a aprender a ver através das 
mistificações de seu ambiente, atentando-se para como ele é construído e como funciona. 
Ainda possibilita ver como eles podem se libertar dos aspectos dominantes e opressivos, 
aprendendo ainda a refazer a sociedade como uma modalidade do eu e da atitude social. Com 
isso, é possível esclarecer e dar visibilidade a questões fundamentais sobre a visualidade da 
sociedade contemporânea e tecnológica. Em virtude dessas possibilidades, a instituição escolar 
pode ser entendida não apenas como o lugar onde se realiza a reconstrução do conhecimento, 
mas também como um lugar onde se reflete criticamente acerca das implicações políticas 
desse conhecimento.
1 A artista nasceu em Belo Horizonte- Minas Gerais em 1974.
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Logo, desconfio que não seja mais possível uma escola que esteja fechada nela mesma, pautada 
em padrões conservadores ou elitistas. Ainda assim, com tal produção de conhecimento, 
nota-se que a Escola Pública de Educação Básica (mais especificamente o IFBA) ainda 
caminha a passos lentos. Refiro-me, aqui, ao ponto crucial de qualquer ensino: a articulação 
entre o que é ensinado como conhecimento, o que é construído como um entendimento e um 
possível desdobramento da ação desse conhecimento na realidade.
Por isso, a motivação maior dessa Tese foi investigar como o aluno do ensino profissional 
compreende criticamente a inter-relação da cultura visual e os conteúdos do ensino da arte. 
Além disso, busquei perceber como a compreensão de obras e imagens do cotidiano pode 
fazer sentido ao lado do universo dos games e jogos interativos que habitam o universo dos 
jovens nesses dias tomados por imagens. Sabemos ainda que a proposta hegemônica atual 
convoca os jovens para aceder ao mundo globalizado através do consumo, mas, ao mesmo 
tempo, deixa-os fora da possibilidade de criar seus próprios discursos. 
Em contrapartida, compartilho da ideia de que nós, professores, devemos gerar e nos 
comprometermos com propostas que permitam desenvolver a capacidade crítica dos 
estudantes, assim como o questionamento da realidade histórico-crítico-social tal qual se 
apresenta. Dessa maneira, poderemos favorecer a construção da cidadania sobre a base 
daquilo que foi propriamente realizado. 
Ao considerar as questões da visibilidade cotidiana, dentro de uma educação ampla, tive e 
tenho como interesse a formação de indivíduos mais críticos, observadores e reflexivos, de 
forma que contribua (quem sabe?) para construir uma sociedade mais justa e democrática, 
onde temas como as violações dos direitos humanos, a exclusão social, os preconceitos e a 
alienação individual sejam abordados em sala de aula, na escola e também fora dela.
Decerto, o grande desafio que se apresenta nos dias de hoje é adequar o nosso olhar às 
exigências do mundo real sem sermos sugados por essa onda neoliberal que parece estar 
empolgando corações e mentes. Será que não é tempo de mostrar que é possível desenvolver 
uma prática de ensino em artes, adequada aos novos tempos (e aos alunos): rica em conteúdo, 
socialmente responsável e sem ingenuidade e/ou nostalgia?
Quando se fala em evasão escolar no ensino profissional, por exemplo, insiste-se na 
necessidade de os estudantes terminarem seus processos de ensino-aprendizagem; porém, 
poucas vezes, os conteúdos e as metodologias são discutidos e/ou analisados, e, muito 
menos, os interesses e motivações desses jovens são levados em conta.
Dessa forma, entendo que a realidade não poderá mais ser redimensionada por discursos 
ou mesmo intenções, mas sim pelo lugar, pela natureza e como consequência da reflexão 
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e do exercício crítico sobre o cotidiano. Tal autorreflexão, ou tomada de consciência, 
possivelmente se dará a partir de experiências críticas de si mesmo e do contexto em que 
vivem.
Importa lembrar ainda que o conteúdo de ensino, com frequência, aparece definido por um 
grupo de saberes ou conhecimentos considerados relevantes pelo professor e transpostos 
aos estudantes. Na educação contemporânea, contudo, é urgente e necessário refletir sobre 
os aspectos e tipologias procedimentais e atitudinais com que o conteúdo será abordado. 
Devem-se levar em conta também que as imagens são polissêmicas, ambíguas e provocam 
emoções diferentes que nos fazem ver/saber, acionando repertórios, além de, frequentemente, 
aparecerem vinculadas a palavras (textos). Por isso, estabelecer perguntas pedagógicas para 
pensar a relação da pedagogia das imagens na cultura escolar pode levar o estudante ao 
empoderamento de suas potencialidades.
Normalmente as imagens transitam nas aulas como forma de sedução, para que a aula não 
seja um tormento, sendo, assim, usada como meio, e não com fim. Entretanto, realizar/
coletar/apresentar imagens também é um ponto problematizador para o docente. Mas, como 
se comportar frente ao regime de visibilidade contemporânea? Como o professor de arte 
tem levado em conta essas imagens? Como estas aparecem na prática dos professores? 
Como desvelar os sentidos desse olhar para a escola? Desvendar tais perguntas foi um dos 
propósitos do presente estudo, por meio do exercício do olhar, pautado no cotidiano dos 
alunos, e não observado ou “olhado” anteriormente. 
Figura 131 - Joseph Beuys (1921-1986). 
Como explicar quadros a uma Lebre morta? 
(1965). Fonte: www.google.com.br
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Na visão de Joseph Beuys, todos os seres humanos seriam artistas, na medida em que a 
criação, a produção do que não existia antes – no sentido de enriquecer o universo humano 
das relações sociais, do conforto existencial, da rede das solidariedades e dos acolhimentos 
–, forja a escultura que interessa aos tempos de então. O questionamento de Beuys: “Como 
explicar quadros a uma lebre morta? remete à sua performance, mas qual seria a metáfora?
Um possível entendimento é que muitos de nós somos um pouco da lebre morta. Quando 
andamos pela cidade nos defrontamos com painéis publicitários, com pessoas, e não as 
olhamos ou, se olhamos, nem percebemos. Já quando ligamos a TV e não nos damos conta 
de como somos seduzidos pelo consumismo, como foi tão bem alertado pela aluna na 
instalação O Gigante (figura: 89), será que não temos um pouco daquela lebre morta?
Quando, em sala de aula, vê-se o olhar de vazio e de desinteresse de alguns alunos, a lembrança 
da performance de Beuys é inevitável. Como explicar algo a alguém que aparentemente não 
quer ou não tem condições de entender?! Diante disso, acho que o papel do professor, ao 
se deparar com essas “lebres”, é trabalhar com indagações e questões como possibilidade/
tentativa de ressuscitar, procurar uma abertura, uma “brecha” para essa “lebre” se expressar. 
Assim o fizeram, por exemplo, os alunos na instalação SOSMO (figura: 82), uma vez que o 
caixão não foi fechado justamente para criar uma possibilidade de ressurreição do Serviço 
Médico e Odontológico da escola, que deveria estar a serviço de mais de 3500 discentes da 
Instituição. 
Certamente, ao exercer a docência há mais de quarenta anos, deparei-me com situações 
peculiares: professores se maldizendo do desinteresse dos alunos; estes se queixando dos 
docentes; professores de forma geral que não sabem ou não planejam o que vão abordar nas 
aulas; conteúdos abordados de forma completamente descontextualizada; professores de arte 
que insistem em reduzir as aulas em técnicas e/ou conteúdos isolados e aplicação de provas 
sem nenhum sentido; além do pouco caso e o desconhecimento dos professores das áreas 
técnicas acerca da importância da arte como parte do currículo da educação profissional.
Diante disso, tenho a impressão de que cabe a nós, professores de Arte, refletir sobre o potencial 
que ela tem como objeto e construção do conhecimento. Isso, é fato, dependerá da maneira 
como é concebida e, consequentemente, trabalhada. Desse modo, também se mostrará que 
a arte assume diferentes papéis na sociedade. Ao levar o aluno a construir, experimentar, 
exteriorizar e refletir, estaremos considerando a arte como área de conhecimento, com 
características importantes ao desenvolvimento do ser humano. 
Independente das possibilidades físicas e materiais, no encontro com a Arte enquanto objeto 
de conhecimento, haverá sempre a necessidade de um educador sensível, capaz de criar 
situações em que possa ampliar a compreensão de homens e mulheres sobre o seu mundo e 
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sua cultura. Esse educador será capaz ainda de promover diálogos internos, enriquecidos pela 
socialização dos saberes e das perspectivas pessoais e relacionais de cada produtor/fruidor/
aprendiz. Para essa modalidade de ensino é preciso pensar em desafios instigadores, desafios 
estéticos. Afinal, este não seria o impulso presente e necessário na alma do professor?
Reafirmo, mais uma vez, que comungo com a ideia de que um bom professor é aquele que 
permite desaprendizados, desvaziamentos de si. É aquele que se mantém atualizado frente 
às persistências das mudanças e que compreende que a formação continuada é de suma 
importância, tal qual uma obrigação, da qual não pode se pode fugir sob o risco de ficar 
obsoleto.
Por outro lado, acredito que os acontecimentos da vida profissional influenciam a vida pessoal 
e vice-versa. Por isso, não saberia dizer neste momento em que escrevo este parágrafo se 
faria de novo qualquer coisa parecida com um doutoramento, uma vez que não é nada fácil 
lecionar e fazer um trabalho desta natureza simultaneamente. Ainda assim, tenho certeza de 
que, durante o processo de realização deste estudo, muita coisa mudou na minha forma de 
ver, pensar, dizer, agir e fazer tanto na vida profissional como pessoal. Em primeiro lugar, 
aprendi que me manter motivada seria a via principal para tornar a vida mais leve e saborosa, 
posto que motivação para criar, tentar novas alternativas, testar modos de ensinar, aprender, 
trabalhar com prazer são peças chaves na minha trajetória profissional e pessoal.
Assim, penso que estou saindo daquilo que Huberman (1992) qualifica de fase da 
estabilização – a qual representa uma confiança e uma competência pedagógica; uma etapa 
de vida profissional em que a pessoa encontra seu estilo próprio de ensino – para entrar em 
outra fase, nomeada pelo autor de fase de diversificação da carreira, em que os professores 
são mais motivados, dinâmicos e mais empenhados nas equipes pedagógicas e nas comissões 
de reformas do ensino, lançando-se na busca de novos desafios. 
Essa busca, é fato, responde a um receio emergente de cair na rotina ou monotonia. Talvez 
seja isso que nos mova. Por isso, ainda que o começo de minha trajetória profissional não 
tenha sido fácil, aprendi que o aperfeiçoamento e a experiência vêm com o tempo. Logo, 
quanto à última fase – o desinvestimento no final da carreira, entendido por Huberman (1992) 
como um desapego às questões de trabalho e uma maior investida na vida particular – penso 
que deixarei para daqui a alguns anos.
Ademais, acredito e busco promover uma formação de qualidade que será capaz de fazer 
com que cada discente tenha capacidade de ordenar e conquistar sua própria autonomia, 
como sujeito criador, desencadeador e mediador do processo de construção de novos 
conhecimentos. Dessa forma, poderemos formar pessoas mais livres, autoras, criadoras e 
críticas em consonância com seus processos biográficos e singulares. Quem sabe assim, 
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seus objetos, suas memórias e seus pertences possam vir a gerar vínculos mais fecundos, 
profundos e significativos na escola e na vida. 
Será que alguém discorda do professor português, António Nóvoa, quando nos alerta 
sobre, pelo menos, três grandes desafios que temos pela frente: melhorar a organização da 
profissão, buscar formação centrada nas práticas e na análise dessas práticas, e lutar por uma 
maior credibilidade da profissão. É quase uma bandeira o que ele afirma, durante palestra 
promovida pelo SINPRO-SP, no dia 5 de outubro de 2011, no Parlamento Latino-Americano: 
“É preciso conquistar a sociedade para o nosso trabalho” .
Mais uma vez, retornando ao início destes escritos, o professor explicou que é necessário 
estabelecer um novo contrato educativo com a sociedade para que se possa promover uma 
reforma na educação. Diante disso, o papel do professor é e continuará sendo fundamental, 
pois, segundo ele, não haverá sociedade do conhecimento sem a escola e o professor. “Nada 
substitui o bom professor”, destaca.
Nóvoa afirmou também haver alguns paradoxos na educação hoje: o excesso das missões 
da escola versus a fragilidade do estatuto dos professores; a glorificação da sociedade do 
conhecimento em detrimento ao desprestígio do docente e a retórica do professor reflexivo 
frente à inexistência de condições de trabalho e de desenvolvimento profissional.
Em razão disso, como este texto não se fecha nessas considerações, também lanço provocações 
para que professores comecem a revisitar suas práticas, muitas vezes engessadas por forças 
e tensões políticas tidas como naturalizadas, mas que podem deflagrar submissão cultural, 
estereótipos da representação do professor, do professor de arte, acentuar diferenças ao invés 
de promover a multiculturalidade, dentre outras consequências. Por outro lado, gosto da 
ideia de duvidar da minha prática, considerando-a sempre transitória, com pontos firmes, 
porém flexíveis.
No entanto, de uma coisa tenho certeza: preciso me manter otimista como professora, uma 
vez que tenho esperança e acredito que estes jovens serão cidadãos e profissionais mais 
críticos e conscientes; conseguirão discernir os melhores valores para o coletivo, trabalharão 
na modificação das realidades injustas, e, mesmo que não lembrem quando aconteceu, 
estarão realizando o objetivo maior desta proposta.
A esperança, diz Freire, é uma necessidade ontológica do ser humano. E continua: “sem 
um mínimo de esperança não podemos sequer começar o embate, mas, sem o embate, a 
esperança, como necessidade ontológica, se desarvora, e desendereça e se torna desesperança 
que, às vezes, se alonga em trágico desespero. Daí a precisão de uma certa educação da 
esperança” (FREIRE, 2009, p.11).
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Reafirmando um dos meus questionamentos: nessa dinâmica vital de transitoriedade e 
nomadismo com que nos deparamos, entre conjunturas culturais e valores tão díspares, cabe 
perguntar sobre qual será o papel do ensino-aprendizagem da arte nesse contexto? Como 
este poderá contribuir, do ponto de vista educacional, com a construção dos sujeitos?
Ora, sendo a transformação um desafio pedagógico, entendo que mapear possíveis tessituras 
do olhar do estudante, partindo de confluências entre o conhecer e o fazer, margeados 
pelas imagens e narrativas sobre a cidade e sobre a vida, requer que pensemos como o 
sujeito contemporâneo reflete sobre seu cotidiano e sobre a sociedade onde vive. Por fim, 
é preciso estar atentas(os) ainda às suas percepções acerca do aprendizado da arte, assim 
como da imagem, perpassadas por um universo tramado de forma conceitual pelo olhar, 
pela experiência estética, pelos desafios dos processos de criação, tal qual o trabalho do 
cartógrafo, que cria mundos, despertando sensibilidades, desviando fluxos e estabelecendo 
situações para além dos muros da escola.
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